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G,B,5: 


Der große irische Dramatiker George Bernard Shaw schrieb in an mehrere Jahre 
Musikkritiken für die Londoner Blätter „Star“ und „World“. „Musik in London” heißt die von 
H.H. Stuckenschmidt getroffene und eingeleitete, von Ernst Schoen übersetzte und erläuterte 
Auswahl für den Suhrkamp-=Verlag, Berlin und Frankfurt am Main, der uns die freundliche 
Genehmigung für den Nachdruck einiger Auszüge erteilte. 


‚All diese Hindernisse hatte man in Covent Garden vorigen Mittwoch aufgetürmt; trotzdem trium- 
phierte „Orfeo“. Gegen Gluck und Giulia Ravogli kam selbst das schäbige und anscheinend von 
einer heruntergekommenen Seebadpension ausgeborgte Sofa nicht auf, das schamlos mitten auf 
die Bühne, direkt vor. den Eingang zum Hades, gepflanzt war, damit Euridice bequem darauf 
sterben konnte. Damit setzte der Regisseur seinen Schandtaten die Krone auf; und als das auch 
nichts nützte, versammelte er all seine Streitkräfte hinter der Szene und ließ sie aus voller Kehle 
schwätzen, um den Gesang zu übertönen und die Aufmerksamkeit des Publikums abzulenken. 
Da lebt man nun in der reichsten Hauptstadt der Welt und muß sich seine Opernaufführungen 
auf ihrer größten und teuersten Bühne mit den Notbehelfen und Abgeschmacktheiten eines 
Scheunentheaters oder einer Jahrmarktsbude gefallen lassen. 
* 


Isayes Konzert vorige Woche war das sensationellste in dieser Saison. Die Entschlossenheit, mit 
der er Kunststücke, die anderen Geigern unausführbar sind, mit Kunststücken übertrumpft, die 
er selber nicht fertigbringt, und seine ungeheure Selbstsicherheit zerbrachen und vernichteten 
tatsächlich das Beethoven-Konzert. Seine Kadenzen, diese monströsen Auswüchse, die den Sätzen 
nicht eingepflanzt, sondern nur angenagelt sind, bleiben formlos, sind nur Beispiele dafür, wie 
man die von Beethoven verständlich und schön dargebotenen Themen auf irrsinnig schwierige 
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Art spielen kann. Unser einziger Trost ist: da Isaye sie selber kaum spielen konnte, dürfte ein 
anderer überhaupt außerstande sein, sie zu spielen. Vergleicht man ihn mit Sarasate, so kann nicht 
bezweifelt werden, die Summe des Genusses, die man für sein Geld bei einem Sarasatekonzert 
empfängt, ist größer als die bei einem Isayekonzert, wenn auch die Aufregung weniger anstren- 
gend ist. Aber Sarasate ist eben ein voll ausgereifter Künstler, und es ist nunmehr klar, daß Isaye 
das nicht ist. Sein unergründliches Alter — man hat auf dreißig, vierzig, ja sogar fünfzig Jahre 
geraten — ist, wie sich herausstellt, zweiunddreißig Jahre, also noch ein Jünglingsalter für einen 
Mann von so erstaunlich unbändigem Temperament. Seine technische Fertigkeit muß ihn lange 
und intensive Arbeit gekostet haben. Nicht jedem Beliebigen schenkt die Natur einen gleich- 
zeitig so zarten und kraftvollen Ton noch die Fähigkeit, mit vollendeter Ebenmäßigkeit Doppel- 
griffe zu spielen, bei denen andere Geiger — selbst sehr bedeutende — seltsame Sprünge von Saite zu 
Saite vollführen müssen. Aber gerade die Begierde nach dem Heroischen und Unmöglichen (eine 
höchst belgische Begierde), die ihm die Kraft gab, sich mit dieser Plackerei abzufinden, läßt ihn 
nun hinter seinem Hauptrivalen zurückbleiben. Sarasate kehrt seine Wundertaten niemals hervor; 
er behandelt seine technische Fertigkeit als etwas Selbstverständliches — als Teil seiner unent- 
behrlichen Ausrüstung eines erstklassigen Handwerkers —, als eine Angelegenheit, von der nur 
das musikalische Ergebnis das Publikum etwas angeht. 


Joachim, dessen Kadenzen übrigens viel besser sind als Isayes, nimmt seinen Platz neben dem 
Dirigenten und seinen Orchesterkollegen ein; als Interpret Beethovens, dessen Herrschaft erkeinen 
Augenblick lang verkleinert. Aber wer kann an Beethoven denken, oder überhaupt an Musik, 
wenn Isaye sich und seine erstaunliche Leistung titanisch herausstellt, den Dirigenten beiseite 
drängt, die Handvoll Orchestermitglieder übertönt, die er für ein Konzert in der St. Jame’s Hall 
als genügend erachtet, und beinahe auch noch Beethoven die Tür weist? Tatsache ist, er hat sich 
selbst erst vor so kurzer Zeit geschaffen, daß er der Neuheit, eine vollständige Persönlichkeit zu 
besitzen, noch nicht müde ist. Sobald er dieses Thema erschöpft hat und sich ohne Widerstreben 
der Musik widmet, wird er eine unantastbare Stellung einnehmen. Vorläufig ist er noch mehr 
ein interessantes Monstrum als ein erfreulicher Künstler. 


* 


Die Richter-Konzerte begannen Montag vor einer Woche mit einem Programm so erschütternder 
Novitäten, wie London es schon lange nicht mehr zu hören bekommen hat. Die 7. Symphonie, 
die Vorspiele zum „Parsifal“ und zu den „Meistersingern” und der „Walkürenritt”, dazu eine 
Bachsuite — so lauteten die Liebespfänder des fortschrittlichen und unternehmungslustigen 
Geistes, der, von der Weste des großen Dirigenten in seine voluminöse Behausung eingezwängt, 
am liebsten überkochen möchte. Aber ernsthaft gesprochen — denn mit den feineren Nuancen 
musikalischen Humors geht man beim englischen Publikum lieber vorsichtig um —, Richter hat 
kein Recht, ein Programm mit den abgeleiertsten Nummern in sein Repertoire hineinzustopfen, 
um sich die Mühe des Probierens zu ersparen. Ich will natürlich nicht sagen, die 7. Symphonie 
und die übrigen Angelegenheiten sollten beiseite gelegt werden, weil sie schon mehrmals auf- 
geführt worden sind. Wohl aber erkläre ich mit allem Nachdruck, ihre Aufführung sollte jedesmal 
besser ausgearbeitet und vervollkommnet werden, wenn man dem Publikum zumutet, in die 
Tasche zu greifen, um sie noch einmal zu hören. Ich kann mir keine größere Gemeinheit in künst- 
lerischen Fragen vorstellen als die, auf die Unwissenheit von Leuten zu spekulieren, die da 
glauben, der Name Richter sei eine Garantie für unübertreffliche Vollkommenheit. Tatsächlich 
ist das Orchester keineswegs, wie es sein solle, und es ist schon seit einigen Jahren anstatt besser 
immer schlechter geworden. 
* 


Bevor ich das Thema der Opernsaison verlasse, möchte ich aber noch der Hoffnung Ausdruck 
geben, daß die Möglichkeit einer Aufführung von Neßlers „Trompeter von Säckingen“ in Covent 
Garden nicht zur Wirklichkeit werden möge. Erstens einmal ist der Trompeter gar keiner, sondern 
ein unverhohlener Dilettant auf dem Kornett. Die Oper ist ein hübsches, aber triviales Werkchen 
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Wassily Kandinsky, Komposition 97/1923 


von der Sorte, wo es sich unter Tränen und Intrigen um ein lange verloren geglaubtes Kind 
handelt, und es liegt nicht der geringste Anlaß vor, sie zu uns über die Grenze zu schleppen, wo 
wir doch selber ein halbes Dutzend Komponisten haben, die eine genau so interessante Oper 
liefern könnten, vorausgesetzt, man gäbe sich einige Mühe, sich der Dienste eines anständigen 
Librettisten zu versichern. Ich habe den „Trompeter“ einmal in Frankfurt gehört und keine Lust, 
ihn noch einmal zu hören, noch dazu auf einer Bühne, die dem Allerbesten vorbehalten sein sollte 
an Stelle von Trivialitäten musikalischen Melodramas des „Adelphi“-Theaters. Wenn er schon 
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bei uns aufgeführt werden muß, dann liegt er immer noch mehr Mr. Carte als Sir Augustus 
Harris. Das heißt, falls ich zu Recht verstanden habe, daß Sir Augustus Harris danach strebt, 
Covent Garden Werke der höchsten Gattung zu widmen und die Opern, die ich halb- und viertel- 
groß nennen möchte, dem Haus am Cambridge Circus zu überlassen. 

* 


Nun kann man die Theaterbesucher mehr oder weniger in drei Klassen einteilen. Da ist zunächst 
die sehr kleine Klasse der Kenner, die sich des genauen Werts ihrer Unterhaltung bewußt sind 
und auf einen zweiten Versuch verzichten, wenn sie ihnen nicht gefällt. Als zweiteeine viel größere 
Klasse, die durch Reklame oder durch die allgemeine Neugier auf Novität, die „angekommen ist”, 
dazu verleitet werden kann, sie um das Doppelte oder Dreifache ihres wirklichen Wertes auf- 
zunehmen. Und drittens eine Pöbelmenge, die, sobald ihre Phantasie erst einmal entzündet ist, 
alles um das Zehn- bis Millionenfache seines wahren Wertes entgegen nimmt und in diesem Zu- 
stand aus jedem, der ihr in den Weg kommt, einen Helden macht, sei es nun der Manager, Kom- 
ponist, Autor, Darsteller — oder sogar der Kritiker. Beginnt nun eine Kunstform, die ursprünglich 
gut genug war „anzukommen”, abzusacken, wie die Buffooper es getan hat, dann setzt sich die 
erste Klasse sofort ab, und nach einigen Jahren beginnt auch die zweite, ihr allmählich zu folgen. 
Die dritte Klasse jedoch verehrt immer noch ihre Illusionen und hat eher noch mehr als weniger 
Vergnügen in dem Maße, wie das Zeug immer vertrauter, eindeutiger und ordinärer wird, und 
auf diesen Wahnsinn spekuliert der Manager so lange, bis diese Generation abgeht, und ihre Ab- 
götter zu sehr heruntergekommen sind, um noch neue Anbeter anzuziehen. ‘ 


* 


Als ich neulich nach Bayreuth hinüberfuhr, war ich mir völlig klar, daß die Kosten meiner Reise 
besser dafür angewandt gewesen wären, einen deutschen Kritiker nach England zu bringen. Und 
ich bedaure höchlich, daß dieser Artikel nicht auf deutsch ünd für eine deutsche Zeitung geschrie- 
ben ist, denn es ist nunmehr klar ersichtlich, insoweit musikalische Erneuerung und musikalische 
Impulse von einem Land zu einem anderen ausgehen können, müssen sie zur Zeit von England 
nach Bayreuth kommen, und nicht von Bayreuth nach England. : 
Zunächst einmal das wunderbare Bayreuther Orchester, auf dessen Glanz wir mit neidvoller 
Verzweiflung zu blicken gelehrt wurden. Demgegenüber möchte ich hier ohne jede Einschrän- 
kung feststellen, nach Londoner Maßstäben beurteilt ist das Bayreuther Orchester kein erst- 
klassiger, sondern ein mit größter Sorgfalt hochgetriebener zweitrangiger Klangkörper. 


Dabei aber ist diese deutsche Gleichgültigkeit gegenüber den äußersten Qualitätsanforderungen 
an Instrumentalklang noch die Gewissenhaftigkeit selber, verglichen mit ihrer grauenhaften Un- 
empfindlichkeit für die Schönheit der menschlichen Stimme und den Reiz einer schönen Ton- 
gebung. Die Eröffnung der diesjährigen Spielzeit mit dem „Parsifal” war, rein musikalisch betrach- _ 
tet, was die Besetzung der Hauptpartien angeht, einfach eine Schmach und Schande. Der Bassist 
brüllte, der Tenor heulte, der Bariton detonierte, und wenn die Sopranistin sich überhaupt herab- 
ließ zu singen statt ihren Text bloß herauszuschreien, dann kreischte sie, außer in der einen, un- 
kreischbaren Arie von Herzeleides Tod, in der sie in Trivialität verfiel. 

Der Bassist, der ziemlich unsicher war, vielleicht aus Nervosität, war in der musikalischen Behand- 
lung des Gurnemanz besonders roh; mir kam der Gedanke, hätte es sich um einen Posaunisten 
gehandelt statt um einen Sänger, dann hätte der Dirigent, der Münchener Levi, Einspruch erhoben. 
Tatsächlich war ich auch Zeuge, wie ein Posaunist, der die Fanfaren außerhalb des Theaters zwischen 
den Akten beisteuerte, von einem Hilfsdirigenten zurechtgewiesen wurde, er sei „ein wenig zu 
laut”. Als ich daher nach der Vorstellung Gelegenheit hatte, ein paar Worte mit Levi zu wechseln, 
äußerte ich meine Meinung über den Bassisten. Levi schien überrascht, erklärte, der Sänger habe 
die beste Baßstimme in ganz Deutschland, und forderte mich auf, ich solle ihm doch jemanden 
besorgen, der die Partie besser singen würde. Darauf konnte ich nur mit genügendem Nachdruck 
erwidern, indem ich mich erbot, sie selber besser zu singen, woraufhin er mich als Verrückten 
verlorengab. 
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. Ich mußte ihm auseinandersetzen, daß ich an die in England übliche „weiche“ Gesangstechnik 
gewöhnt war. Damit war der Fall für den Bayreuther Dirigenten erledigt. Schöner Gesang gilt 
bei ihnen als „glatt“, offenbar eine weibische, alberne, seichte Singweise, die sich für die Äuße- 
rungen urzeitlicher Helden nicht schickt. Die Vorstellung, daß diese besondere Art von Weichheit 
eine der Konsequenzen des Strebens nach Klangschönheit und Tonreinheit darstellt, ist anschei- 
nend in Deutschland ebenso unbekannt wie die Vorstellung, daß es männlicher ist, wie ein Mensch 
zu singen, statt wie ein Stier. - 

Hätte ich die ganze Spielzeit hindurch a die Klafsky und Wiegand in Drury Lane gehört, 
dann wären mir bei Grengg oder Rosa Sucher sicher keine besonderen Mängel aufgefallen. Selbst 
so wurde mein Gehör nach den ersten drei Vorstellungen so verdorben, daß die zweite „Parsifal“- 
Aufführung mich nicht mehr so erboste wie die erste. Ich hatte mich an diezweitklassige Intonation 
gewöhnt, insbesondere nach dem „Tannhäuser“, in dem von vorn bis hinten keine einzige 
Gesangsnote so gebracht wurde — ich will nicht sagen, wie Melba oder Miß Eames oder die De 
Reszkes sie gebracht hätten, nein, wie jeder mittelmäßige englische Konzertsänger sie bringen 
würde. 

Diese eingefleischte Nichtbeachtung reinen Singens ist nur teilweise einer schlechten Methode zu- 
zuschreiben. Freilich, deutsche Sänger in Bayreuth können nicht singen, sie brüllen. Man kann 
förmlich sehen, wie sie die Schultern mit aller Kraft zusammendrücken und anheben gleich Kohlen- 
trägern, wenn es einen schwierigen Ton anzugehen gilt, und ein \ Pianissimo auf irgendeinem Ton 
der hohen Lage ist ihnen unmöglich. 

Doch ist dieses System für sie bei weitem nicht so schädlich wie das vieler Opernsänger, an die 
wir gewöhnt sind. Ihre Stimmen werden allerdings abgenutzt und rauh, aber sie erhalten sich 
erstaunlich lange in diesem Zustand; die Sänger selbst sind kräftig wie die Karrengäule und 
scheinen mit sechzig so etwa die Vollblüte ihres Schreidaseins erreicht zu haben. Die dünne, 
erschöpfte, zerrüttete Stimme mit ihrem Ziegengemecker oder Tremolo und ihrem Klang, als hätte 
der Sänger sich dem Trunk ergeben und seine Nerven und seine Konstitution zugrunde gerichtet 
— lauter Dinge, die bei uns erschreckend verbreitet sind, selbst unter ganz jungen Sängern —, 
diese Art Stimme bekommt man in der Regel in Bayreuth nicht zu hören. Singen ist dort tatsäch- 
lich genau dasselbe wie öffentliches Sprechen in England — keine der schönen Künste, sondern ein 
Mittel, bestimmte Gedanken der Öffentlichkeit verständlich und nachdrücklich darzulegen, aber 
völlig unbekümmert um stimmliche Schönheit oder Eleganz der Darbietung. 


» 
” 


Das wichtigste Ereignis in der musikalischen Welt seit meinem letzten Artikel war von meinem 
Standpunkt, daß mich eine Influenza erwischte, oder, wie meine Freunde es lächerlicherweise 
durchaus wahrhaben wollen, daß ich selbst mir die Influenza geholt hätte. Zu meinem Glück 
hatten sich im Laufe weniger Wochen viele Fälle von Kritikern und Sängern ereignet, die auf 
dieselbe Art zum Schweigen gebracht worden waren; indem ich in puncto Behandlung sorgfältig 
genau das Umgekehrte tat wie sie, gelang es mir daher durchzukommen, ohne daß ich eine 
einzige Verpflichtung versäumt hätte. Ich verzichtete auf ärztliche Ratschläge und Chinin. Ich 
behandelte das Fieber durch ausgedehnten Genuß der Morgenluft am offenen Fenster in völlig 
ungeschütztem Zustand und nahm dazu als Abschluß ein kaltes Bad. Ich verschaffte meinem 
Körper Anregung durch mehrfachen Übergang aus der überwältigenden Hitze der überfüllten 
St. Jame’s Hall in die eisige Kälte der abendlichen Regent Street. Ich trug meine leichteste Klei- 
dung. Ich hielt mich soviel wie möglich außer Bett und klammerte mich an Geländer und Laternen- 
pfähle, wenn die Versuchung, in voller Länge mitten auf der Straße kurz der Ruhe zu pflegen, 
fast unwiderstehlich wurde, was am Tage des höchsten Fiebers ein- oder zweimal geschah. Ich 
nährte mich tüchtig (allerdings nicht an den Leichnamen hingeschlachteter Tiere) und nahm 
keinerlei Alkohol zu mir. Das Ergebnis war, ich schlug den Gegner mit einer Reihe harter Schlach- 
ten in die Flucht, wobei ich zahlreiche Angriffe zu bestehen hatte, Delirium, Schwäche und Fieber, 
Schmerzen an allen möglichen Stellen, darunter einen besonders ausgeklügelten in den Aug- 
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äpfeln, und schließlich eine gemeine und abscheuliche Erkältung im Kopf, die mich achtundvierzig 
Stunden lang mit unverminderter Heftigkeit verfolgte, bevor sie den Kampf aufgab. Hätte ich 
den Feind mit Drogen gefüttert, verhätschelt, betrunken gemacht und Arzthonorare an ihn ver- 
schwendet, hätte ich „The World” fraglos mindestens drei Wochen lang der Musik beraubt. 
So hingegen arbeitete ich an den fünf Tagen, die der Kampf währte, mehr als an den fünf Tagen 
vorher. Die Sänger wissen nun also, wie sie ihren Gegner zu behandeln haben. Es ist immer der 
Mühe wert, dem keiner Verehrung würdigen Überrest von Hexenwesen Trotz zu bieten, der 
sich medizinische Wissenschaft nennt. Unter solchen Umständen triumphierend hervorzugehen, 


wird zur Ehrensache. 


Polen kommt ins Gespräch 


Das musikalische Schaffen der letzten zwölf Jahre 
stellt — wie schon jetzt erkennbar — eine un= 
gewöhnlich steile Entwicklungskurve in der pol= 
nischen Musikgeschichte dar. An der Spitze der 
zeitgenössischen Komponisten, deren Bemühun= 
gen sich auf neue musikalische Stilformen konzen- 
trieren, steht Witold Lutoslawski. Im Laufe der 
vergangenen Jahre hat er sich eine originelle 
Klangtechnik ausgearbeitet, die man zu den größ= 
ten Erfolgen der modernen polnischen Musik 
zählen darf. Sein Schaffen legt auch ein bered- 
sames Zeugnis von der Arbeit an einem neuen 
logischen Harmoniesystem ab, das gegen allen 
Anschein tief mit dem überkommenen Dur-Moll= 
System verbunden ist. Doch umschließt seine 
Harmonik, außer universalen und gewissermaßen 
„generalisierenden“ Elementen, eine Reihe indi= 
vidueller Bildungen, z. B. die spezifisch logisch= 
klangliche Behandlung der Akkordik .oder die 
neuerdings oft angewandte und schon in den 
„ı2 Volksmelodien” angekündigte Harmonik 
polymetrischer Flächen. Denn Lutoslawski gehört 
zu den Komponisten, die am weitesten auf dem 
Gebiet der Metrik vorgedrungen sind. „Die kleine 
Suite“, „Triptychon“ und „Konzert für Orchester” 
nähern sich allerdings mehr einem Blacher als 
einem Messiaen. 


In Lutoslawskis bisherigem Schaffen lassen_ sich 


zwei verschiedene, doch eng miteinander verbun- 
dene stilistische Entwicklungsphasen unterschei- 
den: die erste — noch unberührt von der Volks= 
musik — beginnt 1933 mit der Klaviersonate, dem 
ersten größeren und stilistisch ausgeprägten Werk, 
und die zweite, die in unmittelbarer oder mittel- 
barer Verbindung mit der polnischen Volksmusik 
steht und 1945 mit den „ı2 Volksmelodien” an= 
fängt. Der erste Abschnitt zeigt die Tendenz, eine 
eigene Sprache innerhalb des gesamteuropäischen 
Musikstils zu finden, Die Sonate für Klavier, 
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Boguslaw Schäffer 


Symphonische Variationen, Variationen über ein 
Thema von Paganini für zwei Klaviere, Symphonie 
(1947) und Ouvertüre für Streichorchester (1949) 
sind die Hauptwerke dieser Epoche. In diesen Ar- 
beiten hat Lutoslawski eine äußerst interessante 
und fortgeschrittene Kompositionstechnik geschaf-= 
fen, die sich in der erwähnten Ausdrucksweise und 
in einer erfindungsreichen Instrumentation äußert. 
Sehr charakteristisch für diese Schaffensperiode ist 
auch die in der Symphonie auftretende Überladung 
mit kunstvollen koloristischen Effekten und die 
Hypertrophie konstruktiver Gestaltung. Die 
Ouvertüre für Streichorchester ist reich an harmo= 
nischen Experimenten, die Lutoslawski zur Dode= 
kaphonie führten. 


Einen anderen Weg betrat Lutoslawski in den 
Kompositionen, die mit der Folklore verbunden 
sind. Vor allem änderte er hier sein Verhältnis zur 
Form. An Stelle formal komplizierter und kon= 
struktiv mehrschichtiger Werke kommen jetzt 
kleine, meistens an die Thematik der Volksmusik 
sich anlehnende Formen zur Geltung. Doch denkt 
der Komponist keineswegs daran, auf seine har= 
monischen Eigenarten zu verzichten; ja, er bereichert 
diese kleinen Formen durch neue und ungewöhn= 
lich bestechende Mittel, z. B. durch die schon er= 
wähnte äußerst erfindungsreiche Harmonik poly= 
metrischer Flächen. „Die kleine Suite“ (1951) ist 
eine Komposition, in der es Lutoslawski am über- 
zeugendsten gelang, eine originelle, obgleich sehr 
entfernte Stilisierung volkstümlicher Musik zu 
schaffen. Als erste Probe einer Synthese beider 
Richtungen, der „authentischen“ und der mit der 
Volksmusik verbundenen, ist das Konzert für 
Orchester (1954) anzusehen, ein wegen seiner 
Inspiration, Präzision, Okonomie und technischen 
Erfahrung bewundernswertes Werk. In letzter Zeit 
vollzog sich in Lutoslawskis Schaffen eine merk= 


bare Wendung, die sich — technisch gesehen -in 
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der Ausnützung des Zwölftonsystems äußert und 
eine interessante Kreuzung der reihentechnischen 
Methode mit der vom Dur-Moll-System abhän- 
gigen ultradiatonischen Auffassung darstellt. 


Einen einheitlichen, abgeklärten und zugleich ra= 
dikalen Stil zeigt in seinem Werk der kürzlich 
verstorbene Artur Malawski, der in der polnischen 
Musik der Nachkriegszeit eine besondere und 
wichtige Position einnahm. In Hinsicht auf die 
mannigfaltigen Strömungen der modernen Musik 
bedeutet Malawskis Ausdrucksweise eine völlig 
individuelle Behandlung der neuzeitlichen Mittel. 
Es muß betont werden, daß diese Adaptierung 
nicht plötzlich erfolgte, wie man es bei einigen 
polnischen Komponisten der jungen Generation 
feststellen kann. Sie wurde vielmehr durch einen 
langsamen Radikalisierungsprozeß vorbereitet, der 
sich mehrere Jahre lang auf der Linie Debussy- 
Szymanowski vollzog. Die Adaptierung war auch 
nicht oberflächlich und mechanisch — davon zeugt 
Malawskis Harmonik, die in jeder neuen Kom= 
position eine weitere und konsequente Entfaltung 
und Bereicherung der bisherigen Errungenschaften 
aufweist. Die Linie vom zweiten Streichquartett 
bis zum Klaviertrio und zur II. Symphonie ist so 
geradlinig, daß man sich versucht fühlt, eine all- 
gemeine Charakteristik des individuellen, leicht 
erkennbaren Stils des Komponisten zu geben, eine 
Charakteristik, die neben individuellen Stilkate= 
gorien — wie z. B. grelle, scharf vibrierende Halb- 
ton=-Septimen=Harmonik, emotionelle Themen mit 
dem Drang zu expansivem Wachstum, häufiges 
Auftreten eines polymetrisch geformten Basso 
ostinato, dünne, durchsichtige Faktur, groteske 
Episoden, kantable Themen über toccatenhaftem 
Untergrund — auch weniger persönliche Merkmale 
_ umspannen würde, wie chromatisch rotierende 
Tonfolgen der Blasinstrumente, verschiedenartige, 
aber organisch variable Metren usw. 


Malawskis bestes Werk, die Ballettpantomime 
„Wierchy“ (1950), stellt vom Standpunkt seiner 
Entwicklung aus die Synthese einer. der grundsätz= 
lichen, schöpferischen Richtungen dar: die künst= 
lerische Stilisierung der Volksmusik der polnischen 
Karpaten. Malawskis Komposition baut sich voll= 
ständig auf einer eigenen, tief expressiven musi= 
kalischen Thematik auf, die, im Geiste authen= 
tischer Volksmusik der Karpaten gehalten, in der 
mehrstimmigen Vokalfaktur die für diese Folklore 
charakteristische Terz-Diaphonie beibehält und 
sich öfters in rhythmischer Hinsicht auf ihre Tanz- 
schemata stützt. Die harmonische Sprache der 
„Wierchy“ zeigt dagegen eine eigenartige Ver- 
schmelzung der persönlichen Mittel des Kompo= 
nisten mit den stilisierten Elementen der Karpaten= 
folklore. Ein ebenfalls ausgezeichnetes und sehr 
typisches Werk für Malawskis individuellen Kom= 
positionsstil sind die „Symphonischen Etüden“, 
eine Komposition, die in vollständiger Unabhän= 
gigkeit von irgendwelchen technischen oder stili= 
stischen Experimenten steht. In seiner langen, 
konsequenten künstlerischen Entwicklung gelang 
es Malawski, einen völlig abgesonderten, wenn 
auch genetisch universalen Stil zu erreichen. Auf= 
fallend war zuletzt die Tendenz zur Mäßigung — 
nicht zur Verminderung — der Klangtechnik und 
die Verschiebung der Schwerpunkte auf das Emo= 
tionelle der Musik, deutlich sichtbar sowohl in den 
„Wierchy“ als auch in dem strukturell konsequen- 
ten und emotionell sehr intensiven Klaviertrio 
(1953) und in der II. Symphonie (1956). 

Im Vergleich zu Lutoslawski und Malawski hebt 
sich die derselben Generation angehörige Grazyna 
Bacewicz mit solch starken Erneuerungstendenzen 
nicht hervor. Bacewicz gehört zu den wenigen 
Komponisten der neoklassizistischen Richtung, die 


‚vor dem Zweiten Weltkrieg fast vollständig das 


polnische avantgardistische Schaffen beherrschte. - 
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Dies sieht man namentlich im Bereich der von der 
Komponistin gepflegten Sonatenform. Wenn wir 
berücksichtigen, daß sich hier solche Kompositio= 
nen befinden wie das III. und IV. Violinkonzert, 
die IV. Violinsonate, das IV. Streichquartett, Kon= 
zert für Streicher, die II. und IV. Symphonie, also 
Werke, die — wenn sie auch technisch meistens 
nichts Neues bieten — ohne Zweifel unter den 
neuesten Werken eine hervorragende Stellung 
einnehmen, so beurteilen wir leicht die Bedeutung 
dieser mit sichtbarer Leichtigkeit und wie bisher 
serienweise geschriebenen Kompositionen. Betont 
man die vornehmlich im Verhältnis zur eigenen 
Evolution traditionelle und im Hinblick auf die 
Entwicklung der Mittel statische Einstellung der 


Bacewicz, so darf man auch nicht einige Resultate 


auf dem Gebiet des Stils im Laufe der letzten Jahre 
außer acht lassen. Zu diesen muß man einige for= 
male Errungenschaften zählen und den Übergang 
von kühlem Klassizismus zu emotioneller Musik, 


der auf neue Seiten des Temperaments und der 


künstlerischen Empfindsamkeit der Komponistin 
hinweist. Denn in ihrer Entwicklung zeigt sich 
neuerdings, vornehmlich seit der IV. Symphonie 
(1953), die entschiedene Hinwendung zu einem 
neuen interessanten Stil mit dem deutlichen Über- 
gewicht an Vitalität und Expressivität. Charakte= 
ristisch für die „spätere“ Bacewicz ist der Drang 
zur Monumentalität, der sich in dramatischer und 
„großer“ Thematik, in beträchtlichem formalen 


Pädagogik ohne Zeigefinger 


Jede musikalische Programmarbeit im Rundfunk 
ist eine pädagogische Aufgabe. Nur: sie sollte so 
unpädagogisch wie möglich durchgeführt werden. 
Ich kann und will hier nicht von der immensen er- 
zieherischen Verantwortung sprechen, die in der 
programmatischen Betreuung der Sparte „leichte 
oder Unterhaltungsmusik“ am Radio liegt. Gerade 
auf diesem Gebiet, das wird oft übersehen, ist der 
Rundfunk, ob er will oder nicht, ein wahrer Volks= 
erzieher — oder auch -verderber. 


Bleiben wir also bei den gut 50 Stunden sogenann- 
ter „ernster“ oder besser „anspruchsvoller“ Musik, 
die beispielsweise das Programm einer südwest- 
deutschen Funkanstalt in ihren beiden Wellen- 
bereichen zusammen wöchentlich enthält. Da 
haben wir einen Kreis von Millionen möglicher 
Hörer, auf die die Musikprogramme eines Senders 
im Tagesdurchschnitt mehr als sieben Stunden 
lang einwirken können. Welche andere Institution 
unseres Musikbetriebes hätte rein zeitlich solche 
Möglichkeiten! Aber auch in der Substanz der 
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Aufbau und in der Neigung zu schweren Klang= RL: 
massen ausdrückt. 


Diese drei Komponisten sind die Repräsentanten 
der radikalsten stilistischen Erneuerungen in der 
polnischen Musik des vergangenen Jahrzehnts, 
was jedoch nicht bedeuten soll, daß sie laborato= 
riumhafte Experimente anstellen. Sie stehen in 
scharfem Gegensatz zu den Musikern der alten 
Generation, die nur die Fortsetzungihres Schaffens 
aus der Vorkriegs- und Kriegszeit betreiben. Es 
handelt sich vor allem um Kazimierz Sikorski, 
Stanislaw Wiechowicz, Boleslaw Szabelski und 
Boleslaw Woytowicz. Zu den Komponisten der 
mittleren Generation, die sich stilistisch hervor= 
hoben, gehören noch: Jan Ekier, Stefan Kisielewski, 
der gleichzeitig ein führender polnischer Musik= 
kritiker ist, und Zbigniew Turski. Bei den jüngeren 
Komponisten sieht man bisher keine wesentlichen 
schöpferischen Resultate, obwohl einige von ihnen 
ein ziemlich gutes Handwerk besitzen, das beson= 
ders in Werken von Kazimierz Serocki, Tadeusz 
Machl, Stanislaw Skrowaczewski, Jan Krenz, Ta= 
deusz Baird und Wojciech Kilar feststellbar ist. 
Neuerdings ist ein zunehmendes Interesse für die 
Kompositionstechniken zu spüren, die im west= 
lichen Europa vorherrschen (Dodekaphonie, me= 
trische Systeme). So bildet heute die polnische 


. Musik eines: der dynamischsten Zentren in der 


musikalischen Entwicklung Osteuropas. 


* 


Walther Harth 


Programme selbst, in dem, was sie bieten, gibt es 
heute für eine große Rundfunkanstalt fast keine 
Begrenzung der Möglichkeiten mehr. Alle Musik= 
epochen, alle Gattungen, alle nationalen Besonder- 
heiten der Musik können und müssen im Musik= 
programm des Rundfunks ihren Niederschlag 
finden. : 

Bei ihrer Sichtung schon beginnt die erzieherische 
Verantwortung. Die Auswahl im ganzen und die 


- Zusammenstellung im einzelnen sind pädagogische 


Funktionen. Persönlicher Geschmack, Propaganda 
und zweckgebundene Tendenz sollen dabei weit= 
gehend ausgeschaltet werden. Der erhobene Zeige- 
finger hat im Funkprogramm keinen Platz. 

Einige allgemeine Gesichtspunkte aber scheinen 
mir wichtig: absolute Qualität von Werk und 
Wiedergabe; das ausgewogene Verhältnis von Alt 
und Neu; die Berücksichtigung von musikalischen 
Phänomenen, die im landläufigen Musikbetrieb 
meist vernachlässigt werden; Aufzeigung von gei- 
stigen Linien in der Vielfalt der Erscheinungs= 


formen, sei es als Zusammenfassung oder als be= 
wußter Kontrast; schließlich die Überlegung, an 
welchen Kreis von Hörern sich die einzelne Sen= 
dung zu einer bestimmten Programmzeit wendet: 
kurz, die Gesamtkonzeption der programmatischen 
Arbeit auf der einen und ihre möglichst unauf- 
fällige, lockere und ansprechende Realisierung in 
der einzelnen Sendung auf der anderen Seite sind 
entscheidend für die erzieherische Wirkung eines 
musikalischen Funkprogramms. 


Ich glaube, die wesentlichste Aufgabe des Musik- 
programms im Rundfunk liegt darin, den Hörer 
zum bewußten und damit zum vorurteilslosen und 
schließlich aktiven Hören zu bringen. Vor allem 
für die Musik unserer Zeit ist das wichtig. Der 
Hörer muß erkennen, daß ihre Probleme letztlich 
keine anderen sind als die der Musik früherer 
Epochen. Er muß die Musik der Gegenwart als 
natürliches und selbstverständliches Phänomen 
sehen lernen, das ihm zunächst natürlich genau 
so fremd ist, wie er sich an ihm unbekannte Dinge 
der Vergangenheit, etwa die mittelalterliche Musik 
oder die Musik anderer Kulturen, erst gewöhnen 
muß. Deshalb sollte die „Neue Musik“ mit Aus= 
nahme des eigentlichen Experiments auch nicht in 
„Sondersendungen“ verbannt, sondern als natür= 
licher, kontrastierender und ergänzender Bestand= 
teil ins Gesamtprogramm eingebaut werden. Wenn 
der einzelne Hörer die Dinge, die ihm täglich ge= 
boten werden, nicht mehr als zufällig und unver= 
bindlich, sondern als gestaltet und wesentlich 
empfindet, wenn er selbst unterscheiden, einord= 
nen und schließlich werten lernt, dann hat das 
anonyme Instrument Rundfunk eine höchst per= 
sönliche Funktion erfüllt. 


Es hat sie um so besser erfüllt, je mehr es sich 
dabei auf seine speziellen Möglichkeiten besinnt 
und in der Form auch des Musikprogramms all 
das heranzieht, was allgemein als „funkisch“ oder 
„radiophonisch“ im weitesten Sinne anzusprechen 
ist. Je undoktrinärer und abwechslungsreicher 
dabei auch beim traditionellen und konventionel- 
len -Musikprogramm vorgegangen wird, desto 
nachhaltiger wird die pädagogische Wirkung sein, 
die der Programmgestalter immer im Auge haben 
muß, die dem Hörer aber niemals bewußt werden 


darf. 


Dabei bekommt nun das Wort, der erläuternde, 
erklärende, kommentierende Text, der eine musi= 
kalische Sendung einleitet oder begleitet, ja schon 
der Titel, unter dem sieim Programmheft erscheint, 
eine ganz ausschlaggebende Bedeutung. 


In einem einzigen neutralen Satz einer Ansage 
zum Beispiel kann der geistige Ort einer Musik= 
sendung fixiert werden, und der Hörer wird er= 
zogen, ohne es auch nur entfernt zu spüren. Das 
gleiche gilt von stichwortartigen Hinweisen auf 
Stil und Bedeutung, Entstehungszeit und Umkreis 
eines Stückes; auf Lebensdaten, Herkunft, Wir= 
kungskreis eines Komponisten. Und das geht hin 
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bis zur großen, vom Wort her konzipierten so= 
genannten „musikliterarischen Sendung“, die ein 
Problem oder Phänomen an Hand von klingenden 
Beispielen abhandelt. 


Hier eine einheitliche Linie für das Gesamt- 
programm zu finden und zu verfolgen, erschien 
zum Beispiel der Musikabteilung im Südwestfunk 
so wichtig, daß sie ein gesondertes Referat „Wort” 
innerhalb der Abteilung schuf. Zunächst ist be= 
deutsam, daß hier alle Textunterlagen für sämt- 
liche Musiksendungen einheitlich bearbeitet wer= 
den. Dadurch wird einerseits die „persönliche 
Note“ des einzelnen Programmgestalters nicht ein= 
geschränkt, andererseits aber eine geistige Zer- 
splitterung des Gesamtprogramms vermieden. 
Denn die Musikredaktion wählt ja die Sendungen 
oder einzelnen Stücke aus, zu denen sie eine Text- 
unterstützung für notwendig hält. Auf lange Sicht 
haben wir dadurch die Möglichkeit, auf bestimmte 
Dinge, vor allem natürlich solche der neueren 
Musik, immer wieder hinzuweisen. 


Oder aber, wir können durch das Herausheben 
bald dieses, bald jenes Programmbestandteils die 
verschiedensten Erscheinungsformen der Musik 
sukzessive in das Bewußtsein des Hörers rücken. 
Das gilt ebenso für selbständige Wortbeiträge wie 
Buch- und Zeitschriftenbesprechungen, Berichte 
über aktuelle Musikereignisse und aus dem Musik= 
leben anderer Länder, Gespräche mit Musiker- 
persönlichkeiten, Kommentare oder Glossen zum 
Musikbetrieb und zur gegenwärtigen Situation der 
Musik. Alle diese Dinge werden möglichst ab= 
wechslungsreich in das Gesamtprogramm ein= 
gestreut, meist in Konzertpausen oder als Einlagen 
zu reinen Musikprogrammen. Das hat einmal den 
Vorteil, daß sie gezielt an den musikinteressierten 
Hörer herankommen, zum anderen aber unmittel= 
bar dessen Aufgeschlossenheit und Verständnis 
für die Musikprogramme selbst wecken helfen. 


Daß die „Sendereihe“, d. h. eine Folge von Sen= 
dungen über das gleiche oder ein ähnliches Thema, 
zu den legitimen Mitteln pädagogischer Wirkung 
am Radio gehört, braucht hier nicht besonders be= 
legt zu werden. Auch die regelmäßige Sendezeit 
gehört hierher: d.h. das Wissen des Hörers, zu 
bestimmten Stunden, an bestimmten Wochen= 
tagen bestimmte Programmarten zu finden. 


Ich möchte an einem ganz simplen Beispiel zeigen, 
wie man funkisch ein Thema im großen und auf 
lange Sicht angehen kann: Im Mozartjahr etwa 
kam es darauf an, in den Programmen über einen 
äußerlichen Jubiläumsrummel hinaus das Wesen 
und die Weite des Mozartschen Geistes in seinen 
lebendigen und unmittelbaren Wirkungen für 
unsere Gegenwart zu erfassen. Mozarts immer 
wieder aufgeführte Werke wurden daher nicht in 
einigen „Sonderveranstaltungen” gleichsam her= 
ausgehoben, vielmehr wurden alle Gebiete seines 
Schaffens, Bekanntes und Unbekanntes, als we= 
sentliche und integrierende Bestandteile in das 


89 


Gesamtprogramm einbezogen. Daneben wurden 
natürlich Einzelerscheinungen und Probleme in 
gesonderten, durch das Wort gestützten Sende= 
reihen behandelt. So wurden einzelne Werk-= 
gruppen, etwa die Violinsonaten oder die Streich= 
quartette, zu bestimmten gleichbleibenden Zeiten 
zyklisch gesendet. Der Leiter der Musikabteilung, 
Heinrich Strobel, gab selbst in einer Reihe von 
analytischen Werkbetrachtungen einen Einblick in 
„Mozarts geistige Welt“. In Hörfolgen, von der 
Feature-Form bis fast zum Hörspiel hin, aber 
immer auf der Basis authentischen und dokumen= 
tarischen Materials, wurden von verschiedenen 
Autoren u. a. folgende Themen behandelt: 
„Dämonie und Geistigkeit im Spiegel der Jahr- 
hunderte” — Die Wandlungen des Mozartbildes 
von E.T. A. Hoffmann bis Strawinsky 


„Zwielicht um Konstanze“ oder „Frau Mozart 
im Urteil der Nachwelt” 


„Die Stunde des Lorenzo Daponte” — Mozarts 
Begegnung mit dem Librettisten seiner Meister= 
opern 


Alfons und 
Aloys Kontarsky 
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„Zwischen Katholizismus und Freimaurerei” — 
Mozarts geistliche Musik 


„Bach und Händel als Vorbilder Mozarts” 


Alle diese Themen wurden in eine möglichst 
variable funkische Form gebracht, die das musi= 
kalische Element nicht als vages Beispiel, sondern 
als dramaturgisches Moment einzubeziehen suchte. 


So wurden in Helmut Lohmüllers Feature von den - 


„Wandlungen des Mozartbildes” dem Hörer keine 
Meinungen vorgepredigt, sondern er erhielt Ge= 
legenheit, sich aus der dialektischen Spannung von 
Aussprüchen über Mozarts Musik und dieser 
selbst ein eigenes Bild zu machen. Oder: In den 
Bericht über Lorenzo Daponte von K. H. Ruppel 
werden Szenen nach authentischen Quellen, Mo= 
zarts Briefen und Dapontes Memoiren, eingeblen= 
det, die dem Hörer einen unmittelbaren Eindruck 
von den beiden Persönlichkeiten und der Art ihrer 
Zusammenarbeit geben. In Rudolf Bauers „Zwie= 
licht um Konstanze“ schließlich wird die Figur von 
Mozarts Frau vor einem imaginären Gericht für 
den Hörer gleichsam aus dem Dunkel des Ver= 


anna a, Z 


gessens herausgeschält, wobei, wieder nach authen= 
tischen Quellen natürlich, ein Verteidiger und ein 
Ankläger die widersprechenden Ansichten der ein= 
schlägigen Literatur vertreten. 


Aus den tausendfältigen Möglichkeiten funk= 
pädagogischer Arbeit habe ich den Komplex 
Mozart als Beispiel gewählt, weil er die ver= 
schiedenartigen Wege erkennen läßt, auf denen 
man ein bestimmtes Stoffgebiet dem Hörer fun= 
kisch nahebringen kann. Es ist hier nicht der 
Raum, im einzelnen die jährlich etwa fünfzig 
Produktionen dieser Art vorzuführen, die am 
frühen Abend oder auch, bei entsprechend an= 
spruchsvolleren Themen, in Nachtprogrammen 
ausgestrahlt werden. Ich könnte dann zeigen, wie 
etwa eine Analyse von Beethovens „Eroica” sich 
ohne Einbuße an pädagogischem Wert akustisch 
faßbar darstellen läßt, oder aber, wie ein Gegen= 


Musikbücher . . . 


... erscheinen sozusagen in Hülle und Fülle — 
wobei jene oftmals weitaus glänzender und kost= 
barer ist als diese...und damit sind wir schon 
mitten im Problem: weshalb schreibt man eigent= 
lich Musikbücher? Natürlich: auf der bunten Hülle 
prangt der Name des Autors. Er nimmt s’ch immer 
prächtig aus; und tatsächlich gibt es Charaktere, 
die einen Lebensinhalt darin sehen, ihren unschul= 
digen Namen so oft wie möglich schwarz auf weiß 
oder — da wir noch von der Hülle sprechen — far- 
big auf farbig nach Hause zu tragen. Autor eines 
Buches sein: das ist eine gewaltige Reputation. 
Haben nicht auch Romain Rolland und Thomas 
Mann Bücher geschrieben? — um nur einige zu 
nennen, mit denen unser Autor nun gleichsam auf 
du und du steht. Freilich wird man nie zugeben 
wollen, daß ein Buch über Musik kein Roman ist, 
und daß sich Musikbücher eben um ein Erkleck= 
liches leichter schreiben lassen als Romane. Romane 
“erfordern Ideen und Stil. Musikbücher lassen sich 
— je nach Länge — in vier bis sechs Wochen an 
Hand eines halben Leitz-Ordners voll Material 
herunterschreiben. Das ist der Unterschied. Man 
wird mir vorwerfen, das sei übertrieben. Es ist in 
der Tat übertrieben. Denn unter den vielen 
Autoren von Musikbüchern sind wirklich einige, 


die nicht deshalb schreiben, damit man ihren 


Namen druckt. 

Es sind solche, die voll des Ehrgeizes sind, etwas 
zu sagen, von dem sie annehmen, bisher habe es 
noch niemand gesagt (oh, diese Ahnungslosen .. .). 
Es sind solche, die sich als Wissenschaftler von 
Gottes Gnaden betrachten, denen die Welt un= 


wartsproblem in einer Sendung über Pierre Boulez 
aus dessen Vorbildern Debussy, Messiaen und 
Webern für den Hörer erkennbar wird. Bemerken 
möchte ich nur noch, daß hierbei der größte Wert 
darauf gelegt wird, diese Dinge auch selbst zu 
produzieren, d. h. Redaktion und Regie in eigener 
Hand zu behalten und sie nicht anderen Abteilun= 
gen zu überlassen, deren Produktionsleiter und 
Regisseure sich naturgemäß gerade über die spe= 
zielle pädagogische Absicht oft nicht im klaren sein 
können. 

Denn nochmals: von der mittelalterlichen Musik 
bis zu den jüngsten Experimenten unserer Zeit, 
von der Anekdote bis zur Analyse, vom Werk-= 
und Zeitbild bis zum Musikerporträtistim Dienste 
einer Musikerziehung auf breitester Basis für den 
Rundfunk alles möglich: nur darf der Hörer diese 
notwendige und löbliche Absicht niemals spüren. 


Fred K. Prieberg 


geahnte Enthüllungen verdanken müsse. Diese 
muß man ernst nehmen, Sie sind meist auf Uni= 
versitäten erzogen und „publizieren“ ihre For- 
schungen. Sie publizieren. Diese Vokabel hat mit 
Öffentlichkeit und Publikum zu tun, falls alles 
ehrwürdige Latein nicht täuscht. Nach dem Durch= 
lesen — pardon: Studium — eines solchen Buches — 
pardon: Werkes— wird man freilich in den meisten 
Fällen überrascht entdecken, daß Musikwissen= 
schaftler eine seltsame Vorstellung von Öffentlich= 
keit und Publikum haben. Allein die Sprache ist 
Goldes wert — wie sorgfältig sie den Professoren 
„aufs Maul geschaut haben” . . . Sprache? Ver- 
zeihung, ich hatte nicht die Absicht, ihnen etwas 
derartig Entwürdigendes unterzuschieben. Was 
ich meine, ist ihr reiches Kompendium der Termini 
technici! Dabei kann’man diesen Autoren keines= 
wegs die größte Hochachtung verwehren. Sie lösen 
eminent bedeutende strukturelle und phänome-= 
nologische Probleme. Zum Beispiel enträtseln sie 
posthum  Gesundheitszustand eines berühmten 
Klassikers oder klinische Bedeutung etlicher Wes= 
penstiche, die ein Moderner erhielt, oder sie analy= 
sieren Takt 321 bis 335 einer gewissen Partitur 
auf schöpferisches Apperzeptionsverfahren und 
Dynamik als Ausdruck unterschwellig=energeti= 
schen Daseinsgefühls hin... 


Gewähren wir ihnen neidlos Staunen, Bewunde- 
rung und Nachruhm jeder Art. Sie sind nämlich 
die Ungefährlichen. Aber da gibt es noch andere: 
Journalisten werden sie von ihren echt wissen= 
schaftlichen Kollegen verächtlich geheißen. Das 
kommt von „Journal“, und das ist eine Tages= 
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zeitung und wird im Gegensatz zu einer „Publi= 
kation” von einem breiten Kreis nicht nur gelesen, 
sondern sogar gekauft. 


Nun also: journalistische Musikbücher. Bücher 
zum Lesen, gefällig gemacht, mit ein bißchen mehr 
Stil und weniger Fußnoten. Bücher, in denen ein= 
fach steht, wer Schönberg war, und wie er lebte, 
ohne diffizile Graphiken mit Reihenanalysen, und 
so geschrieben, daß jeder weiß, was gemeint ist. 
Jeder Wissenschaftler — wenn er es nur wahrhaben 
will — und überhaupt jedermann, der im Rund= 
funk oder im Konzertsaal ein Werk von Schönberg 
gehört hat, ohne Adept der erhabenen Arcana 
dodekaphonischer Werkstruktur zu sein, der aber 
Aufschluß über den Meister dringend verlangt... 
Ich rede von Büchern, die eine soziologische Auf- 
gabe haben und das Informations» und Ein= 
führungsbedürfnis der einfachen Musikfreunde 
decken. 


Aber diese Dinge liegen im argen. Da nämlich 
Musikbücher — wie eingangs gesagt — in Hülle 
und Fülle erscheinen, ist der Leserkreis für jedes 
einzelne ziemlich klein. Und nun löst sich das 
Geheimnis, warum Musikbücher schnell geschrie= 
ben werden müssen — obwohl das Presto noch 
kein Stigma der Schande bedeutet: viele große 
Romane sind in Wochenfrist entstanden... Wenn 
also tausend Exemplare des Buches auf Anhieb 
verkauft werden, und das ist ein guter Durch- 
schnitt, dann verdient der Autor bei dem üblichen 


Der Apostel der Tropen 


Anteil am Verkaufspreis 800 bis 1000 Mark. Diese 
Summe stellt einen guten Sechswochen=Etat für 
Lebensunterhalt und Nebenkosten dar. Also darf 
die Arbeitszeit an solchem Buch keinesfalls sechs 
Wochen überschreiten: das ist ein ökonomisches 
Grundgesetz, Gott sei’s geklagt! Ich spreche nicht 
von solchen seltenen Autoren, die durch Erbschaft 
oder ähnliche Glücksfälle wirtschaftlich ausreichend 
fundiert sind, so daß sie auch ein halbes Jahr oder 
fünf Jahre an ein Buch wenden können. Oder von 
solchen, denen der Verlag ohne Rücksicht auf die 
Bilanz Vorschüsse zahlt. Auch dies soll hin und 
wieder geschehen. Denn die Verlage reißen sich 
um neue und gute Autoren. Sogar für sie ist 
Schnelligkeit keine Hexerei mehr, sondern einfach 
die Vorbedingung eines lohnenden Geschäftes, 


Zu den Problemen ist aber zum Schluß noch eines 
nachzutragen: Musikbücher, die wirklich gebraucht 
werden, erscheinen nie. Zum Beispiel fehlt seit 
langem ein verläßlicher — das heißt ohne irgend- 
welche Aversionen oder Chauvinismen geschrie- 
bener — Abriß der zeitgenössischen Musik in 
Deutschland; ein ebensolches — ohne irgendwelche 


Zuneigungen geschriebenes — Buch über Sowjet=' 


musik; je eine Geschichte der modernen Musik in 
Italien, Frankreich und England. Sämtlich in deut= 
scher‘ Sprache, von internationaler Warte. Ein 
besonders pikantes Unternehmen wäre ein Bänd- 
chen über „Neue Musik und Kulturpolitik” ... . 
aber natürlich: Musikbücher erscheinen in Hülle 
und Fülle. 


Josef Matthias Hauer 75 Jahre alt 


Es ist kaum möglich, den österreichischen Komponisten 
Hauer und sein Werk „sachlich“ zu würdigen. Denn 
wir haben hier eine Persönlichkeit und eine Leistung, 
ein Lebenswerk vor uns, dem man mit dem routine= 
mäßigen Musikvokabular nicht gerecht wird. Begreif- 
lich, daß die Gestalt Hauers und seine Lehre die Dich= 
ter beschäftigt (der Musiker Fischböck in Werfels 
Verdi-Roman, die Übungen der Kastalier in Hesses 
„Glasperlenspiel”), und daß die zünftige Musik= 
historiographie, von einzelnen rühmlichen Ausnahmen 
abgesehen, in Verlegenheit gerät. 


Josef Matthias Hauer wurde am 19. 3. 1883 in Wiener 
Neustadt, einem Ort mit 'etwa 30000 Einwohnern, 
50o km südlich von Wien, geboren, Hier besuchte er 
die Lehrerbildungsanstalt, und hier war er als Volks= 


schullehrer tätig. Als Musiker ist er Autodidakt — 


freilich in einem so umfassenden Sinn, daß das Wort 
eine neue Bedeutung erhält. In der kleinen Stadt, fern-= 
ab jeder geistigen und künstlerischen Anregung, „ent= 
deckte” er 1911 das Grundprinzip der Zwölftonmusik: 
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„Mit 28 Jahren durfte ich meine geistige Wiedergeburt 
feiern. Vorher war der Acker meines Lebens brach 
gelegen .... Eines Tages spielte ich eine Musik, die ich 
bis dahin nur in Träumen vernommen hatte.” 


Seither galt das Altüberlieferte für ihn nicht mehr. 


Es handelt sich für Hauer nicht um „Erfindung“ eines 
neuen Kompositionssystems, noch um „Inspiration“, 
was das einzelne Werk betrifft, denn „der Welten= 
baumeister hat von Ewigkeit her die absolute Musik 
ein für allemal komponiert, vollkommen vollendet. 
Wir Menschenkinder bemühen uns im Laufe eines 
Kulturäons, diese göttliche Vatersprache zu erlernen.” 
Zwölftonspiel und Musik sind ihm identisch: „Es gibt 
keine andere auf der ganzen Welt. Es hat nie eine 
andere gegeben. Es wird und kann nie eine andere 
geben. Alles Fernerstehende ist von Menschen organi= 
sierter Lärm, besonders die dem Wort verbundene 
Tondichtung, Tonmalerei, Programmusik, zu der die 
gesamte Kirchen=, Tempel=, Theatermusik gehört.“ 


Josef Matthias Hauer 


Zehn Jahre später entdeckt er die Tropen, 44 an der 
Zahl, Konstellationsgruppen, mit denen der Musiker 
die 479.001.600 Vokabeln, die möglichen „Melosfälle“, 
überblicken und ordnen kann. Seither ist Musik für 
ihn „keine Kunst mehr, sondern ein kosmisches Spiel 
mit den zwölf temperierten Halbtönen“. In einem sei= 
ner Manifeste setzt sich Hauer mit seinen Gegnern 
auseinander, die sein System als Konstruktionsschema= 
tismus, Formalismus etc. abtun wollen. Aber „wer die 
ewige unveränderliche absolute (Zwölfton=!) Musik 
komponieren oder kritisieren will, gleicht einem 
Trottel, der am gestirnten Himmel was auszusetzen 
findet”. 


Das Werk Hauers ist riesengroß. Ein: Teil davon ist 
bei der Universal Edition, Wien, erschienen, die eben 
einen Gesamtprospekt vorbereitet. Wir finden hier: 
Kompositionen für Klavier zu zwei und vier Händen, 
für Streich- und Bläserquartett, 4 Hefte Hölderlin 
Lieder für Singstimme und Klavier, Orchesterwerke 
(Suiten, Phantasien und Zwölftonspiele) in der Be= 
setzung für Streicher, Bläser, Klavier (das immer da= 
bei ist), Harfen (gelegentlich) und Pauken (als einzige 
Schlaginstrumente); ferner je ein Violin= und ein 
Klavierkonzert, das Kammeroratorium „Wandlungen“, 
die „poetische Lesung mit Musik”: „Vom Leben”, die 
Kantate „Emilie vor ihrem Brauttag” und „Der Men- 
schen Weg” — sämtliche auf Texte von Friedrich Höl= 
derlin; schließlich zwei (unaufgeführte) Opern: „Sa= 
lambo” nach Flaubert und „Die schwarze Spinne” 
nach Gotthelf. Zwischen 1922 und 1926 entstanden 
mehrere theoretische Schriften: „Vom Wesen des Me= 
los“, „Deutung des Melos“, „Vom Melos zur Pauke” 
und „Zwölftontechnik“. 


Der Charakter von Hauers Musik ist statisch, medi= 
tativ, lyrisch und — harmonisch. „Die vollkommene 
Musik darf nicht zu hoch, nicht zu tief, nicht zu laut, 
nicht zu leise, nicht zu schnell, nicht zu langsam sein; 
sie muß wohltemperiert, wohlintoniert vorgetragen 
werden.” Hauers letzte Zwölftonspiele und Manifeste 
sind im „Fortissimo”=Verlag erschienen, den der Sohn 
des Komponisten leitet und der Heurigen-= und Schla= 
germusik ediert... . Sunt lacrimae rerum. 


Helmut A. Fiechtner 


Das neue Buch 


Moderne Musik in der Steiermark 


Die Neue Musik ist in ein gesetztes Alter gekommen. 
Sie ist respektabel geworden. Heutzutage gilt es als 
Bildungslücke, wenn nicht gar als Charakterfehler, 
Strawinsky nicht zu kennen und zu lieben oder Schön= 
berg nicht zu achten, von den jüngsten Bestrebungen 
der Moderne nicht wenigstens Kenntnis genommen 
zu haben. Nicht nur, daß der urbane Snobismus hier 
ein weites neues Feld entdeckt hat, auch die Provinz 
möchte nicht als rückständig gelten, und so benutzt 
sie — vertreten durch ihre politische Führung — die 
willkommene: Gelegenheit. Harald Kaufmann unter= 
nimmt das undankbare Werk, die Beziehungen der 
österreichischen Provinz Steiermark zu den großen 
historischen Abläufen in der Entwicklung der zeit= 
genössischen Musik zu durchleuchten, und die Landes= 
regierung Steiermark sieht sich in der Lage, etwas da= 
für zu tun, durch ihre Subvention eine Auflage des 
schmucken Büchleins von fünfhundert Exemplaren zu 
ermöglichen. Nicht ganz uneigennützig. Zwar geht es 
hierbei nicht um Schillinge, sondern um Ehre, Ansehen, 
um die Entdeckung, daß man in der Steiermark ja 
auch von jeher die zeitgenössische Musik gefördert 
hat, daß man gewissermaßen zu den Wegbereitern 
gehört, denn soundso viele Komponisten waren und 
sind, wenn nicht physisch, so doch wenigstens geistig 
in der Steiermark beheimatet... 


Harald Kaufmann hat damit nichts zu tun. Er ist eher 
so etwas wie das unschuldige Opfer. Sein Büchlein be= 
ginnt mit einem glänzenden Essay. Er geht von Hugo 
Wolf aus — und das ist symptomatisch für den Titel 
„Neue Musik aus der Steiermark“; aber von ihm 
geht er nur deswegen aus, um zu beweisen, daß 
jene Legende nicht haltbar ist, die Wolf als den Ahn 
„Neuer“ Musik in der Steiermark ansieht. Die Vokabel 
„Inkubationslandschaft” war ein trefflicher Fund für 
den Autor. Freilich bleibt es strittig, ob zum Beispiel 
die anderthalbjährige Lehrzeit des Knaben Ferruccio 
Busoni am Steiermärkischen Musikverein in Graz 
irgendwelche dauernde Spuren im Werk des Kompo= 
nisten hinterlassen haben kann — selbst wenn sein 
Lehrer Wilhelm Mayer „der Kunst Richard Wagners 
ferne stand“, wie der Autor listig vermerkt. Das 
gleiche trifft auf die anderthalb Jahre Luigi Dalla- 
piccolas in Graz zu. Die Aufführung des „Fliegenden 
Holländers”, die Luigi 1917 den Entschluß zur Musik 
nahelegte, hätte an jedem beliebigen Ort der Welt 
die gleiche Folge gehabt. Daß sie im Grazer Opern= 
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haus stattfand, war doch nur ein Zufall, der sicherlich 
nicht zu solchen weitgehenden Schlüssen berechtigt, 
wie sie Harald Kaufmann ihm abringt. In diesem Zus 
sammenhang darf Dallapiccolas Zeugnis nicht über- 
schätzt werden — es hat mehr anekdotischen Wert. 
Denn wenn der Komponist von „Mysterium der Ge= 
burt” spricht, so weiß der Autor doch, wenn er das 
Wort zitiert, daß Dallapiccola keineswegs etwa in 
Graz das Licht der Welt erblickt hat. 


Alban Berg freilich hatte engere Beziehungen zur 
Steiermark. Er komponierte in Trahütten eine Reihe 
älterer Werke und dann den „Wozzeck”. Doch sollte 
man daran denken, daß er nicht etwa um der Musik 
(oder um der Steiermark) willen nach Trahütten ge= 
kommen war, sondern um seine Verlobte zu besuchen. 
Nach der Heirat wurde es sein Sommersitz, den er bis 
1932 innehatte. Hier entstanden die „Lyrische Suite“ 
und die ersten Entwürfe zu „Lulu“. Sehr interessant 
sind Harald Kaufmanns Aufschlüsse über die Ver= 
bindung zwischen der Landschaft und Alban Bergs 
zum Teil ausgeführtem Plan einer Oper über Gerhart 
Hauptmanns Glashüttenmärchen „Und Pippa tanzt”. 
In diesem Falle konstatiert er mit Recht einen un- 
zweifelhaften Einfluß. 


Als zweites Kapitel folgt eine Untersuchung der stei= 
rischen Volksmusik. Dieses Büchlein scheint mir nicht 
ganz der rechte Ort für so etwas zu sein — trotz der 
eingearbeiteten Vorblenden auf Wilhelm Kienzl, der 
die romantischen Korrekturen an der Volksmusik ak= 
zeptierte, und Alban Berg, der im „Wozzeck” das 
Schenkengefiedel und den Sprechgesang des Soldaten 
an erahnte uralte Quellen angelehnt haben soll. Das 
anschließende Kapitel untersucht die musikalische 
Soziologie der Steiermark und setzt tiefin der Roman= 
tik an. Weiter erzählt Harald Kaufmann von Richard 
Strauss — „Dem Straussischen Genius in Österreich 
bedeutende Schrittmacherdienste geleistet zu haben, 
ist dabei historisches Grazer Verdienst“ — von Mahler, 
von Schönbergs Kammersinfonie, die „verständig auf= 
genommen“ worden sei, von der Musikkritik, vom 
Skandal um die „Dreigroschenoper” (mit einigen 
trefflichen soziologischen Glanzlichtern), vom Skandal 
um Orffs „Kluge“. In weiteren Abschnitten sind alle 
nur denkbaren Probleme aufgegriffen, die mit der 
Neuen Musik mehr oder weniger entfernt zusammen= 
hängen. Man erfährt, daß seit 1948 in Graz vier öster- 
reichische Erstaufführungen von zeitgenössischen 
Werken stattgefunden haben. 


Vieles in dem kleinen Buch ist belustigend provin- 
ziell. Graz ist eben doch nicht die Metropole der Neuen 
Musik. Andere Passagen haben dagegen großen in- 
formatorischen Wert, darunter „vier stilkritische Ana= 
lysen pars pro toto“, die sich mit Werken von Erich 
Marckhl, Max Haager, Franz Mixa und Waldemar 
Bloch auseinandersetzen, mit Komponisten also, die 
im großen internationalen Musikleben noch unbekannt 
sind. Sehr wichtig und aufschlußreich ist eine Auf- 
stellung der zeitgenössischen steirischen Komponisten, 
die besonders nach 1945 hervorgetreten sind, nach 
Namen, Geburtsdaten, Hauptwerken und Behandlung 
in der Musikliteratur. Als besondere Überraschung 


begegnet einem auch der Grazer Hermann Kundi= 
graber, eben jener, der seinerzeit Hindemith des Dieb= 
stahls geistigen Eigentums bezichtigte, weil er zuerst 
eine Sinfonie nach Matthias Grünewald komponiert 
habe. Von Sepp Rosegger, dem Sohn des Schrift= 
stellers, Jahrgang 1874, bis zu dem mehrfachen Joseph= 
Marx=Preisträger Georg Winkler, Jahrgang 1930, ist 
die gesamte musikschaffende Elite der Steiermark 
versammelt. 


Unzweifelhaft war Kaufmanns Versuch verdienstvoll, 
eine Sichtung und Wertung aller Tatsachen zu liefern, 
die seine Heimatprovinz etwa in eine ursächliche Ver= 
bindung zur zeitgenössischen Musik bringen könnten. 
Daß der Versuch mißlang, indem er.nichts anderes be= 
weist, als daß d’e Provinz eben doch Provinz bleibt, 
berührt nicht ihn. Schuld daran ist vielmehr das 
St'gma der unglücklichen Topographie — denn Neue 
Musik, so dünkt mich, ist immer großstädtische Musik. 
Und die „Inkubationslandschaft“ dieser wirklich Neuen 
Musik liegt an der Seine, Donau und Spree, in den 
Häuserschluchten von Mailand und Stockholm. Denn 
„neu“ in diesem Sinne sind sicherlich nicht die Akkorde 
und die Satztechnik, neu ist der Geist hinter der zeit= 
genössischen Musik. Und er hat am allerwenigsten, so 
glaube ich, seinen Ort in einer wildromantischen, ber= 
gigen, waldreichen Urlaubslandschaft. 


PS. Übrigens sollte man das Fachwort a cappella tun= 
lichst mit Doppel=p schreiben. Anders stört es das 
Auge, wenigstens außerhalb der Steiermark. (Das 
Buch wurde herausgegeben von der steiermärkischen 
Landesregierung in Graz.) fkp 


Bergs „Wozzeck” 
in szenischer und musikalischer Übersicht 


Fritz Mahler war Mitte der zwanziger Jahre Schüler 


von Alban Berg in Wien, wirkte dann einige Jahre als 


Opernkapellmeister in Deutschland und ist jetzt schon 
seit zwanzig Jahren als Konzertdirigent in den USA 
tätig. Während seiner Studienzeit bei Berg stellte er 
unter Anleitung des Meisters eine Tabelle zusam= 
men, die den eigenartigen szenischen und musika= 
lischen Aufbau der Oper „Wozzeck“ mit all seinen 
merkwürdigen Entsprechungen und Parallelen in sche= 
matischer Form sehr präzise zur Anschauung bringt. 
Die drei Seiten umfassende Tabelle wurde damals in 
der Handschrift Mahlers hektographiert und fand in 
dieser Form ziemlich weite Verbreitung. Auszüge aus 
ihr wurden wiederholt in Programmheften und bio= 
graphischen Darstellungen publiziert. Ihre nun in 
schönem Buchdruck erfolgte und um die bekannte 
„Pro-Domo”-Äußerung Bergs vom Jahre 1928 ver= 
mehrte Neuauflage ist als nützlicher Beitrag zum Berg= 
Schrifttum sehr zu begrüßen (Zu Alban Bergs Oper 
„Wozzeck“, Szenische und musikalische Übersicht; 


Universal-Edition, Wien). Sehr wertvoll wäre es ge= 
wesen, wenn Mahler einige persönliche Erinnerungen 
an seine Studienzeit bei Berg beigefügt hätte. 


_W.R. 


Heinrich Creuzburg: Partiturspiel 
EIN ÜBUNGSBUCH IN VIER BÄNDEN 
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- EDITION SCHOTT 4640-43 


I ha Su um Ka ENTE 2X a Er el nu a em ai nd ES ah ur 


Blick in ausländische Musikzeitschriften 


„Musikrevy”, Stockholm, Oktober 1957. 
Würdigung Carl Orffs als Komponist, Dichter und 


Humanist (B. Krohn). Ist das Kunstschaffen ein. 


Hobby? (Aste Lindelöf). Sibelius zum Gedächtnis (Ake 
Brandel). Biographische Studien über Bruno Walter 
(Bengt Pleijel) und Bengt Hambraeus (Lennart Hed- 
wall). 


„Ricordiana“, Milano, Oktober 1957. 

Über elektronische Musik (Luciano Berio). Über 
russische Musik und Musiker der Gegenwart (Ge= 
spräch mit Dimitri Kabalewsky auf dem Moskauer 
Jugendfest). 

„Schweizerische Musikzeitung“, Zürich, Februar 1958. 
Unter dem Titel „Gestaltzusammenhänge im Cantis 
cum sacrum von Strawinsky“ publiziert Albert von 
Reck eine umfangreiche, 20 Seiten und 80 Fußnoten 
umfassende Studie über Tonalität und Form des in 
Venedig uraufgeführten Werkes. — Hans Joachim 
Moser stellt die Begriffe „Dissonanz” und „Diskor- 
danz“” einander gegenüber. 

„Feuilles Musicales”, Lausanne, Januar 1958. 

Über die Entwicklung der modernen Harmonik (Ed= 
mond Costere). Bericht über die Uraufführung der 
Oper „Thyl de Flandre” von Jose Bruyr und Jacques 
Chailley am Theätre de la Monnaie in Brüssel (Jac= 
‚ques Feschotte), 


Melos berichtet: 


„Music and Letters”, London, Januar 1958, 


Agnes Savill berichtet über physiologische Wirkungen 
der Musik. 


„The Juilliard Review“, New York, Herbst 1957. 
Allgemeine Charakteristik von Anton Webern (Mel 
Powell). Aufruf zur Förderung der amerikanischen 
Opernkunst (Frederic Cohen). 


„Musical America”, New York, Dezember 1957. 
Bericht über die Aufführung von Strawinskys „Agon” 
durch das New York City Ballet unter Leitung von 
Balanchine (Robert Sabin). 


„Mens en Melodie“, Utrecht, Januar 1958. 


Diskussion über Zwölftonmusik zwischen Hendrik 
Andriessen, Geza Frid und Harry Mayer. — Vor: 
schläge zur Neuorganisation des holländischen Kon= 
servatoriumsunterrichts (Wouter Paap). 


„Muzyka” (Polnische Vierteljahrszeitschrift für Musik), 
Warschau, Nr. 4, 1957. 
Studie über Hindemiths „Marienleben“ (Bohdan 
Pociej). Würdigung von Georges Enesco als Kom= 
ponist (George Balan). 
Willi Reich 


»das neue werk« zum fünfzigsten Male 


Die Neue Musik kommt in die Jahre, sie kommt in 
die Jubiläen. Ein halbes Jahrhundert ist vergangen, 
seit Schönbergs erste Kammersymphonie Skandal 
machte. Das Fähnlein der unentwegten Kran'chsteiner 
konnte sein Zentenarium längst abfeiern. „Melos” hat 
sich jüngst das Silbersträußchen ins Knopfloch ge= 
steckt. Und in Hamburg begeht „das neue werk“, 
dieses kleingeschriebene Großunternehmen für un= 
aufgeführte Musik im Norddeutschen Rundfunk, sein 
Goldenes. Fünfzigmal also haben wir die steile Halb= 
arena im Studio Zehn bestiegen, einhalbhundertmal 
in diesem superkargen Hör-Saal hinuntergestarrt auf 
die Vorbereitungen, die Tontechniker und takt= 
angebende Analysierkünstler, Elite-Instrumentalisten 
und Stimmstars wie zu einer Operation trafen. Kein 
Zweifel: dieses den Hall steuernde Korkschichten- 
Milieu, dieses garantiert störungsfreie Studioklima 
hat den Stil im „neuen werk” entscheidend mitbe= 
stimmt. Man muß die Konsequenz bejahen, mit der 
Herbert Hübner, langjähriger Leiter und geistige Ein= 
Mann-=Zentrale dieses Prüfstandes für Neue Musik, 
allen Versuchungen standgehalten hat, etwa in die 
große Musikhalle umzuziehen; nur die konzertante 
„Moses und Aron”-Uraufführung machte 1954 eine 
Ausnahme, Der Wunsch, die Zuhörerschaft zu selek= 


tieren, um „unter sich“ bleiben zu können, wird 
durch das Programm legitimiert. Der musikalische 
Vorgang hat fast immer etwas von Intimität an sich: 
meist wohnt man einer Geburt bei. 


Es gibt in der Geschichte der Neuen Musik eine Ein= 
richtung, an die man bei solchen Bedingungen viel= 
leicht denken mag: an den Wiener „Verein für musi= 
kalische Privataufführungen“ von Ende 1918. Nach 
den von Alban Berg formulierten Statuten machte sich 
der von Arnold Schönberg präsidierte Zirkel zur Auf 
gabe, exemplarische Aufführungen mit öfteren Wie- 
derholungen von neuen Musikwerken unter Ausschluß 
der Öffentlichkeit zu veranstalten. Zu den sonntäg- 
lichen Konzerten hatten nur eingeschriebene Vereins= 
mitglieder Zutritt; am Eingang zum Saal mußte ein 
Lichtbildausweis vorgezeigt werden... Bei so exklu= 
siven Praktiken nimmt es nicht wunder, daß das 


SAITEN FÜR ALLE STREICHINSTRUMENTE 
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finanzschwache Unternehmen in die Klemme geriet. 
Doch die hinter geschlossenen Türen konventikelnden 
Schönberg-Leute waren nicht schüchtern, wenn es sich 
als notwendig erwies, die Umwelt anzuzapfen; im 
fünfzigsten „neuen werk” wurde es offenbar. 


Der Lagunenwalzer von Johann Strauß, für Salon= 
orchester von Arnold Schönberg arrangiert, stand 
wenigstens der Numerierung nach im „Mittelpunkt“ 
der eröffnenden Matinee: gewiß eine Nichtigkeit im 
Schaffen des Stammvaters der unangepaßten Musik. 
Aber diese klingende Kuriosität übte im Rahmen des 
kleinen Hamburger Musikfestes doch eine sinnvolle 
Funktion aus, wenn man den Zweck dieser Instru= 
mentationsübung bedenkt. Bei einem Benefizkonzert 
zugunsten der notleidenden Vereinskasse formierten 
sich zum Salonorchester die Herren Schönberg, We= 
bern, Berg, Steuermann, Kolisch, Rankl... Anschlie= 
ßend wurde das Manuskript versteigert, zusammen 
mit anderen Rarissima aus dem Schönberg-Kreis. So= 
weit die Saga aus dem Steinzeitalter der Studiomusik, 
als der Rundfunk sein mäzenatisches Mannesalter 
noch längst nicht erreicht hatte. Das „neue werk” hat 
sich mit dem Strauß=Schönbergschen Lagunenwalzer 
selbst ein artig Geburtstagskarmen gegeigt. 


Es war das heitere Intermezzo während einer ernst 
gestimmten Matinee, die im Beisein der Witwe und 
der Tochter Arnold Schönbergs dem Nachlaß des 1951 
Verstorbenen galt. Josef Rufer hat diese umfangreiche 
und vielfältige, übrigens keineswegs nur musikalische 
Hinterlassenschaft im Auftrag der Berliner Akademie 
der Künste in Los Angeles gesichtet. In Hamburg bot 
er Proben aus seinen Funden; ein Buch über seine 
Sisyphusarbeit steht in Aussicht, Es wird das Gesamt= 
bild der Persönlichkeit Schönbergs swar nicht mehr 
wesentlich erweitern können — wie nach der Ham= 
burger Veranstaltung prompt prophezeit wurde —, 
aber es. dürfte da und dort Lücken ausfüllen helfen, 
indem es neu zutage gefördertes Kleinmaterial musi= 
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kalischer, literarischer oder allgemein biographischer 
Art zusammenträgt, und es mag mit solchen Fakten 
auch die menschlichen Züge in diesem schon so sehr 
durchforschten Künstlerprofil vertiefen. 


Da stehen Äußerungen schöpferischer Besessenheit 
neben solchen einer nüchternen Ironie, für die eine 
Briefstelle spricht: Er, Schönberg, wünsche „nichts 
sehnlicher (wenn überhaupt), als daß man mich für 
eine bessere Art von Tschaikowsky hält — um Gottes= 
willen: ein bißchen besser, aber das ist auch alles...“ 
Die Skizzenbücher, die nach Rufers Auskunft „Musik 
und nichts als Musik“ enthalten, liefern ebenso Zeug= 
nisse für die intensive Bearbeitung des musikalischen 
Materials wie Beweise für Schönbergs ebenfalls brief= 
lich niedergelegte Überzeugung: alles in der Kunst 
hänge nicht vom Material, sondern vom Genie ab. Die 
Legende vom Zwölftonkonstrukteur wird endgültig 
auch dort abgebaut werden müssen, wo man Musik 
nicht aufmerksam hören, sondern immer nur fühlen 
will. Der Nachlaß enthält nach Rufers Bericht zahl= 
reiche Äußerungen und Zeichen dafür, daß Schönberg 
sich fast willenlos der Inspiration ausgeliefert, einem 
höheren Auftrag zwingend verpflichtet gefühlt hat. 
Allein schon die „mozartisch” anmutende Fülle der 
vorgefundenen Notationen und Notizen’ mit zahl- 
losen Reflexen der unmittelbarsten Eingebung und der 
Niederschrift wie im Flug spricht deutlich genug für 
die bald schrittweise, bald sprunghafte Selbstverwirk= 
lichung eines schöpferischen Geistes. 


Unter dem Ein-Druck dieser ihm auferlegten Aufgabe 
hat sich Schönbergs ursprünglich offene, eher heitere 
Lebensart zunehmend verdunkelt. Diese Wandlung 
in Verbindung mit persönlicher und zeitgeschichtlicher 
Schicksalserfahrung mag manche Spannungen und 
Härten im Erscheinungsbild des späten Schönberg 
erklären, etwa seine gereizte Reaktion in der „Dr.= 
Faustus”=Affäre ebenso wie gewisse, fast schon chau= 
vinistische Äußerungen über die deutsche Musik, die 
Schönberg schließlich „über alles in der Welt” stellt. 


Werner Egk „Der Revisor” 
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Erstaunlich die Spannweite seiner Interessen, die nicht 
nur durch Findlinge, wie eine Filmmusik-Skizze zu 
Pearl S. Bucks „Guter Erde”, den Plan einer Balzac- 
Oper „Seraphita“ oder den ersten Band einer dreibän- 
dig geplanten „Lehre vom Kontrapunkt”, das heißt 
auf musikalischem Gebiet, dokumentiert werden. Man 
mag vor diesem weitgezogenen Interessenkreis an 
Hermann Broch denken, diesen ähnlich wie Schönberg 
von seiner Berufung nahezu gefolterten und zugleich 
emporgetragenen Wiener Denk-Dichter, der damals, 
als Schönberg seine „Ode an Napoleon” schrieb, in 
Princeton seine „advanced studies“ zur Massenpsy= 
chologie vorantrieb. Broch freilich versteckt seine tief 
wurzelnde Religiosität hinter der Halbtotenmaske 
seines sterbenden Vergil, während Schönberg immer 
entschiedener zur Welt des Alten Testaments rever= 
tiert. Aber den verzweifelt-stöhnenden Aufschrei 
„O Wort, du Wort, das mir fehlt!“ könnte auch Broch 
artikuliert haben, und es muß doch bestürzen, wenn 
man erkennt, daß beide ihr gleichsam parapsycho= 
logisches Todeserlebnis hatten: Schönberg vor seinem 
Streichtrio op. 45, Broch bei der Niederschrift seines 
Romans „Der Tod des Vergil”. 


Wer mag ermessen, wieviel Heimweh in diese beiden, 
zu großer Kunst verdichteten Dokumente einer Grenz= 
situation eingegangen ist — ein Gefühl, das an vielen 
Stellen im Werk der beiden Wiener seine Spuren 
eingeprägt hat? Auch die Mittelachse, um die Schön= 
bergs Schaffen schließlich kreist: seine alles durch= 
dringende Religiosität, steht unter diesem Aspekt. 
Er läßt sich schon im Frühwerk finden; jedenfalls 
zeigen zwei Sätze aus dem D-Dur-Quartett des 23jäh= 
rigen neben variationstechnischer Tüchtigkeit im Stile 
von Brahms auch die Zeichen einer unverkennbar 
„schubertischen” Wehmut. Dieses Gesellenstück bil= 
dete den Auftakt zu einer klingenden Nachlaßschau, 
die Josef Rufer fesselnd konferierte. Der weitge= 
spannte Bogen der Schönbergschen Entwicklung wurde 
durch diese Splitter und Späne oder auch größeren 
Bruchstücke aus der Werkstatt wie unter Blitzlicht im 
Ausschnitt angestrahlt. Die Gegensätze rücken zu= 
sammen. Zwei Lieder für Sopran, Goethe- und Rilke- 


NDR-=Intendant 

Dr. Walter Hilpert (Mitte) 
NDR-Avantgardist 

Dr. Herbert Hübner (links) 
Schönberg=Forscher 

Prof. Josef Rufer (rechts) 


Vertonungen von 1903 und 1909, exponieren ein 
typisch nachwagnerisches, üppig ausgebreitetes und 
expressiv wogendes Melos; das dem Opus 11 vorauf= 
gehende Rilke-Lied ist tonal schon in der Schwebe 
gehalten. Zwei Brettl-Lieder auf Texte von Wedekind 
und Falke (dieses Stück für Gesang, Pikkoloflöte, 
Trompete, kleine Trommel und Klavier) aus Schön= 
bergs Berliner Mädchen-für=alles-Zeit an Wolzogens 
Buntem Theater ergänzen das vom Lagunenwalzer 
beschlossene Intermezzo. Wer schreibt heutzutage 
unseren Stachelschweinen, Insulanern oder Kom(m)öd= 
chen-Leuten eine so nobel originelle, durchaus „ver= 
antwortete” Musik für die Lachbühne? 


Danach Beispiele aus der späten Schaffenszeit, Frag= 
mente allesamt. Der’ Anfang einer Orgelsonate von 
1941 in vagierender Toccatentechnik, ein ebenso 
schwer abzuschätzendes Bruchstück wie das orchestral 
zwingend introduzierte, nach 55 Takten ähnlich abrupt 
abbrechende Chorwerk „Israel exists again” aus dem 
vorvorletzten Lebensjahr. Fünf Jahre vorher hatte 
Schönberg die Arbeit an seinem schon 1917 begon= 
nenen Oratorium „Die Jakobsleiter” wieder aufzu= 
nehmen versucht, jenem anderen Haupt= und Schlüs= 
selwerk seines Schaffens neben „Moses und Aron“. 
Winfried Zillig hat als Bearbeiter des Fragments „das 
Original von 1917 im Gewande der von Schönberg 
angedeuteten Instrumentation von 1944 in Partitur” 
gesetzt. Ob dieser Weg richtig war, ob die Anpassung 
des für ein Riesenorchester gedachten Originals an 
die normale Sinfoniker-Besetzung dem Gesetz, nach 
dem Schönberg hier angetreten ist, nicht widerstreitet, 
läßt sich an Hand des in Hamburg zu hörenden kur= 
zen Anfang=Abschnitts schwer beurteilen. Die Nähe 
zu „Moses und Aron” ist allein schon von der Idee 
her, in der Struktur auch durch die Sprecherpartie 
und die Führung des Chorkollektivs zwischen Block= 
wirkungen von umwerfender Wucht und melodrama= 
tischen Grenzklängen gegeben. Ekstatisches Bekennt= 
nis auch im Wort, das den sinnvollen Abschluß dieser 
Schönberg-Matinee sichert: „Ob rechts, ob links, ob 
vorwärts oder rückwärts, bergauf oder bergab — man 
hat weiterzugehen, ohne zu fragen, was vor oder 
hinter einem liegt... Kein Anfang und kein Ende!” 


97 


Dies war, wie erwartet, der gewichtigste Teil aus dem 
Nachlaß; der überraschendste waren drei kleine Stücke 
für Kammerorchester von 1910, die wesentliche Merk= 
male dessen zeigen, was heute als Webern=Stil gilt: 
aphoristische Kürze, „punktuelle” Struktur, außer= 
dem — im zweiten und im dritten, fragmentarischen 
Stück — auch Klangwirkungen, die wie aus Alban 
Bergs „Wozzeck” vorweggenommen wirken. Von hier 
aus war die stilistische Entfernung zu den Auftrags= 
kompositionen des abschließenden Uraufführungs= 
konzerts am kürzesten. Vielleicht muß man Roman 
Haubenstock-Ramatis „Chants et Prismes” für Orche= 
ster ausnehmen: ein sehr abweisendes, klanglich 
spröde wirkendes Stück stetig facettierender „Be= 
wegungs”-Musik, wie der Komponist es in seiner 
ebenso verschlüsseltenGebrauchsanweisung beschriftet. 
In der an eine beschränkte Probenzahl gebundenen 
Uraufführung offenbarte sich das prinzipielle Di» 
lemma, bestellte Arbeit von Puristen zu fordern, das 
prompt auch bei Pierre Boulez zutage trat: Das zweite 
Stück seiner „Deux Improvisations sur Mallarme” für 
Sopran, Harfe, Vibraphon, Glocken und andere Schlag= 
instrumente ist zu lang geraten, weil die Zeit nicht 
reichte. Das neue Werk des führenden jungen Fran= 
zosen, hommage an die Adresse seines Dichter-Idols, 
entstammt einer raffinierten Mixtur aus Imagination 
und Kalkulation, die sogar die Ad-libitum-Notation 
in die Rechnung einbezieht. Das Ergebnis: serielle 
Magie, die Mallarmes „poesie pure“ bis in die Vers= 
Struktur hinein ohne Rückstände in den rein musi- 
kalischen Aggregatzustand überträgt. Luigi Nono end- 
lich wendet in seiner Pavese-Vertonung „La terra e la 


compagna“ die in den Donaueschinger Varianti er= 
probte Spaltklang-Technik, ein nur im Ausschnitt an» 
geblitztes rhythmisch=melodisches Kontinuum „punkte 
weise” auf verschiedene Tonträger zu verteilen, 
nunmehr auch auf die menschliche Stimme an. Der 
solistisch oder chorisch aufsplitternde Gesangston, 
dazu Blech, Flöten, Streicher und stark besetztes 
Schlagwerk schaffen eine Sphäre panischer Beschwö- 
rung der Erde und des Lebens: „frei von Künsteleien 
und visionärem Nebel“, wie Nono programmatisch 
formuliert. So mündet dieses kleine Musikfest, das 
mit dem Brahms-Nachklang des frühesten Schönberg 
begann, beziehungsvoll in diese musikalische Georgica 
seines Schwiegersohnes — „Kein Anfang und kein 
Ende!“ 


Kein Ende möchte man vorerst auch dem „neuen 
werk“ wünschen, solange es jedenfalls, nicht zuletzt 
auch interpretatorisch, an dem Standard festhält, der 
seit den Anfängen von 1951 die Regel ist, Auch die 
zweiteilige fünfzigste Veranstaltung hat diese Höhen= 
lage gehalten: mit den Elite=Instrumentalisten des 
Sinfonieorchesters, dem Hamann-Quartett, den Sän= 
gern Gisela Litz, Ilse Hollweg und Helmut Krebs, 
mit Hans Herbert Fiedler als Sprecher und dem NDR= 
Chor, alle unter der unermüdlich schleifenden und 
polierenden Hand Hans Rosbauds. Er hat einst mit 
der Großtat der „Moses und Aron“=Uraufführung 
dem „neuen werk“ für immer den Anspruch gesichert, 
den Intendant Walter Hilpert in seinen Begrüßungs= 
worten ausdrückte: ein Stück Musikgeschichte der 


Gegenwart zu sein. 
2 Klaus Wagner 


Braunschweigs Festliche Tage 


Die nun schon zum neunten Male in Braunschweig 
veranstalteten Kammermusiktage haben dank der 
Initiative des rührigen Kapellmeisters Heinz Zeebe in 
zunehmendem Maße an künstlerischer Bedeutung ge= 
wonnen. Die mit den Festlichen Tagen verbundene 
Verleihung des Ludwig-Spohr-Preises der Stadt Braun- 
schweig gibt zudem unseren Komponisten Anlaß, den 
Konzerten mit neuen Werken überregionales Interesse 
zu verschaffen. Die musikalische Linie, die in Braun= 
schweig nachdrücklich gefordert und beobachtet wird, 
stellt der schöpferischen Aktivität jedoch ziemlich klare 
Perspektiven. Man erwartet weitmögliche Rücksicht 
auf traditionelle Sicherheiten, schätzt weniger das all= 
zuweite Vorstoßen in betont experimentelle Gefilde 
und freut sich über die technisch sauberen Interpreta= 
tionen, die in erster Linie längst bewährten Werken 
unserer Zeit gelten. 


Als Auftakt der Festlichen Tage Neuer Kammermusik 
bot das Staatstheater eine sehr sorgfältige Aufführung 
von Alban Bergs Oper „Wozzeck“, die. unter der musi= 
kalischen Leitung von Arthur Grüber eindrucksstarke 
Momente vermittelte. Die Inszenierung Hermann 
Kühns folgte bewußt den Forderungen der Partitur 
und diente damit am besten den dramatischen Kräften 
des Werkes. In den tragenden Partien bleiben Rolf 
Polke (Wozzeck), Jean Cox (Tambourmajor), Herbert 
Heidrich (Hauptmann) und Gladys Kuchta (Marie) in 
guter Erinnerung. 
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Ein Bartök-Abend des Pianisten Andor Foldes bot 
durchweg Klavierwerke der frühen und mittleren 
Schaffenszeit. Die kurzen Einführungen, die der Solist 
den verschiedenen Stücken vorausschickte, kamen den 
Braunschweigern sehr gelegen. Wenig überzeugend 
gestaltete sich ein Kompositionsabend: von Studenten . 
der Musikhochschulen Berlin, Hamburg und München. 
Beängstigender Pessimismus und allzu deutliche Spu= 
ren der korrigierenden Hand des Lehrers beeinträch- 
tigten die Notwendigkeit dieses Abends, der durch die 
6. Violinsonate Karl Höllers und das Duo für Violine 
und Violoncello von Bohuslav Martinu Distanz 
schaffende Abwechslung erhielt. 

Die Einbeziehung der geistlichen Musik in das Pro= 
gramm sprengte den Rahmen der Kammermusiktage, 
ohne allerdings zu stören. Unter der Leitung von Elli= 
nor v. d. Heyde-Dohrn unterstrich der Braunschweiger 
Domchor mit Motetten von Pepping und Distler die 
gegenwärtige Situation der lutherischen Kirchenmusik. 
Eine gutstudierte Aufführung von Igor Strawinskys 
Messe gab eindringlich Gelegenheit, die Probleme der 
neuzeitlichen Kirchenmusik zu diskutieren. Karl Höl= 
lers Orgelkompositionen op. ı und 54 (von ihm selbst 
auf der Braunschweiger Domorgel gespielt) sowie 
seine Fantasie für Orgel und Violine (Solist: ©. C. 
Yatko) trugen nur wenig zu den Fragen der uns heute 
bewegenden Erneuerungsbestrebungen bei. Mit der 
einzigen Uraufführung, „Musizierender Engel“ (Text 


von Albrecht Goes), einem sehr fein ausgearbeiteten 
Frauenchor mit obligater Flöte, trat der hannoversche 
Musikkritiker Erich Limmert als Komponist in den 
Vordergrund. 


Der obligatorische Festvortrag des diesjährigen Lud= 
wig=Spohr-Preisträgers Karl Höller behandelte die 
Erziehungs= und Bildungswerte der Musik; aus der 
Sicht des Münchener Akademiepräsidenten zeichneten 
diese Ausführungen überaus klare und sinnvolle Per= 
spektiven. Den Abschluß des Festes bildete ein eben- 
falls rahmensprengendes Orchesterkonzert, das Mit- 
glieder des Staatstheaterorchesters unter Heinz Zeebe 
außerordentlich sorgfältig vorbereitet hatten. Man 
hörte die V. Sinfonie von Karl Amadeus Hartmann, 
Benjamin Brittens Violinkonzert Nr. ı (Solist: Broni= 
slav Gimpel) und die deutsche Erstaufführung des 
2. Trompetenkonzerts von Andre Jolivet. Das meister= 
haft von Roger Delmotte vorgetragene Werk entsprach 
in der Substanz nicht ganz den Erwartungen. Die Ur= 
aufführung der „Serenade für Kammerorchester” von 
Karl Höller erwarb spontan die Sympathie der Zu= 
hörer. Das Werk steht fest auf dem Boden der deut- 
schen romantischen Tradition, fesselt durch die stark 
hervortretende Melodik und zeigt in der Instrumen= 
tierung überaus reizvolle Farben. In Wirklichkeit stellt 
diese Komposition die ins Orchestrale gesteigerte Um= 
arbeitung eines bereits früher erschienenen Klari= 


nettenquintetts dar. ME 
£ Heinrich Sievers 


Eine neue Motette von Johannes Drießler 


Etwa 5000 Teilnehmer erlebten die diesjährigen 
„Festlichen Tage Deutscher Jugend” in Münster. 
97 Gruppen führten „Musik, Spiel und Tanz“: Chor- 
und Instrumentalwerke, Laien- und Puppenspiele so= 
wie Volkstänze aus den europäischen Landschaften 
vor. Dabei gab es allein acht Uraufführungen. Zwei 
davon eröffneten die vier festlichen Tage: Die Kantate 
„Humana” des Detmolder Wilhelm Keller und „Can= 
tata opus 57“ von Karl Marx (Stuttgart), beide 
Auftragswerke der Organisationsabteilung für das 
Jugendtreffen und im modernen Stil gehalten, wurden 
sehr beifällig aufgenommen. Aus dem üblichen Rah= 
men der landläufigen Singspiele heraus fiel das 
religiöse Musical „Halleluja, Billy“ von Ernst Lange 
und Helmuth Barbe. Im konservativen Stil, aber des= 
halb nicht weniger interessant, waren die Darbietun= 
gen englischer, französischer, österreichischer und 
schwedischer Spiele und Musikkreise; Volksmusik 
und =tänze ihrer Heimat boten Jugendkreise aus der 
Schweiz, aus Spanien, Marokko, Belgien und Jugo- 
slawien. Unstreitig den Höhepunkt der Veranstal- 
tungen bildete die Uraufführung der Drießler-Motette 
„Darum wachet“. Der saarländische Komponist, Do= 
zent an der Detmolder Musik-Akademie, dessen 
sakrale Chorwerke bei den früheren „Evangelischen 
Kirchentagen” uraufgeführt wurden und seitdem un= 
zähligen Rundfunkhörern zugänglich sind, schlägt mit 
seiner neuen Motette eine Brücke zu dem Oratorien= 
zyklus „Dein Reich komme”, „De Profundis“ und 
„Darum sei getrost”. Das fünfstimmige Werk wurde 
in Münster von Robert Wagner dirigiert und stür-= 


misch begrüßt. J.K. 


Das Ballett „Der Schatten” in Hannover 


Mit Kammerballetten hat Yvonne Georgi, die Ballett« 
meisterin und Choreographin des Landestheaters 
Hannover, seit Jahren intime, aufgelockerte, oft auch 
ganz auf Heiterkeit gestellte Programme geboten, die 
zu den anspruchsvollen Tanz=-Abenden im Opernhaus 
den rechten Ausgleich schaffen. So brachte jetzt ein 
Abend im Ballhof die deutsche Erstaufführung des 
Märchenballetts „Der Schatten“ von Wolfgang Wyde= 
veld nach Christian Andersen. 


Musikalisch bietet dieser holländische Komponist 
nichts sonderlich Markantes, seine mehr im Konven= 
tionellen verbleibende Tonsprache wurzelt in der 
Nachfolge des französischen Impressionismus. Aber 
man muß sagen, daß Wydeveld in seinem Handlungs» 
ballett eine ungemein tänzerische Musik zu schreiben 
versteht, die der Choreographie plastische, konkrete 
Anhaltspunkte mitg’bt. Das Märchen handelt von 
einem Mann, der sich in ein Mädchen verliebt, dabei 
aber das Pech hat, daß ihm sein Schatten die Geliebte 
wegschnappt. Der Mann also erlebt die Vermählung 
seines eigenen Schattens mit seiner Angebeteten. Eine 
wahrhaft tragikomische Angelegenheit! 


Yvonne Georgis einfallsreiche, geistvoll=witzige 
Choreographie erhob dieses Ballett auf dem Hinter= 
grund des stimmungsstarken Bühnenbildes von Rudolf 
Schulz zu einer nachhaltigen Wirkung. Horst Krause, 
der profilierteste, männlichste Tänzer des Georgi= 
Ensembles gab dem Mißgeschick dieses verzweifelten 
Herrn wahrhaft packende dramatische Momente. Gre= 
gor Leue, ein neues Mitglied des Balletts, führte sich 


LUIGI NONO 
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in der Rolle des Schattens vielversprechend ein. Eine 
durchaus persönliche Gestaltungskraft, ein interessan- 
tes Ausstrahlungsvermögen sind den Aktionen dieses 
jungen Tänzers eigen. Diane Mansart brillierte mit 
viel Charme, mit poesievoller Geschmeidigkeit in der 
Partie des Mädchens. Aus dem Ensemble sei noch 
die fein charakterisierende, schwebend leicht sich ein- 
fügende Helga Leuschner hervorgehoben. Die Kom-= 
position ist für zwei Klaviere geschrieben, es spielten 


Charlotte Grosse und Jacob Franck. Br nnde 


Musica viva in Bremen 


In einem Musica=viva-Konzert von Radio Bremen 
gelangte ein Concerto grosso von Harald Kruse zur 
Ursendung. Der 1923 in Bremen geborene Komponist 
wirkt seit 1952 als Kapellmeister am Stadttheater 
Mainz. Mit dem vorliegenden, auf barocke Vorbilder 
zurückgehenden Concerto grosso op. 10 erweist sich 
Harald Kruse als hoffnungsvolles, frisch und keck 
zupackendes Talent. In seinem vor drei Jahren ent= 
standenen Werk läßt er ein Concertino von drei 
Oboen (bzw. Englischhörnern) und von drei hohen 
Trompeten mit dem Streichorchester in Wettstreit 
treten. Das Cembalo wird nicht nur als Continuo= 
Part, sondern zuweilen auch in konzertanter Selb= 
ständigkeit behandelt. Gute Einfälle, die namentlich 
der rondoartige 4. Satz enthält, lassen spielerisch= 
beschwingte Laune ausströmen. Insgesamt aber fehlt 
es den zu langatmig wirkenden sechs Sätzen der Parti= 
tur noch in formaler und klanglicher Hinsicht an der 
rechten Ökonomie. So entsteht neben konstruktiver 
Schwerfälligkeit mancher Leerlauf, Man vermißt viel= 
fach die organische Entwicklung und Verarbeitung der 
Themen, besonders im Finale. Bei künftiger Vertraut- 
heit mit den Eigenheiten der Blasinstrumente, vor 
allem der Trompeten, wird Kruse sicherlich auch ein 
ausgewogenes Tonbild gelingen, Dem Dirigenten der 
Uraufführung, Siegfried Goslich, ist ebenso wie dem 
Radio-Bremen-Orchester, seinen trefflihen Solo= 
bläsern und Hans Gehl (Cembalo) dafür zu danken, 
daß sie sich der technisch anforderungsreichen Novität 
angenommen hatten. EUR: 


Pforzheim: „Raub der Lukretia‘ 


Nach dem großen Publikumserfolg von Benjamin 
Brittens „Albert Herring“ wagte sich das Pforzheimer 
Stadttheater erneut an eine Britten-Oper — dieses Mal 
sogar an ein nicht unproblematisches Werk mit 
ernstem Charakter. Britten kommt in seinen Bühnen- 
werken den Möglichkeiten eines kleineren Theaters 
sowohl auf der Szene als auch im Orchester sehr ent- 
gegen. Trotzdem mag man es für das Theater einer 
kleineren Stadt als ein Wagnis ansehen, einem der 
breiten Masse der Theaterbesucher. (vor allem den 
Abonnenten) unbekannten Werk eines zeitgenössi=- 
schen Komponisten die Tore zu öffnen. Daß es das in 
Wirklichkeit schon kaum mehr ist, bewies diese Pforz= 
heimer Aufführung erneut. Sie wurde — und das will 
schon etwas heißen — wieder ein ausgesprochener 
Publikumserfolg. Aber nicht nur das, sie war der ab- 
solute Höhepunkt der Spielzeit in künstlerischer Hin= 
sicht. Wieder einmal erwies sich, daß Werke, die nicht 
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im Repertoire-Schema herunterexerziert werden kön= 
nen, sondern sorgfältig und intensiv 'erarbeitet wer- 
den müssen, zu den beglückendsten Leistungen führen. 
Hatte sich das vorher in Heidelberg mit „Herzog 
Blaubarts Burg“ von Bartök und Orffs „Kluge“ sowie 
Honeggers „Johanna auf dem Scheiterhaufen” erwie= 
sen, so wurde es in Pforzheim bestätigt. 


Die Pforzheimer Aufführung ist zwei Männern zu 
danken, die sich immer wieder für das zeitgenössische 
Musiktheater einsetzen: Kapellmeister Werner Wilke 
und Spielleiter Helmut Schonder. Es bleibt zu hoffen, 
daß nach dem Weggang Wilkes die Pflege des heutigen 
Opernschaffens keinen Rückschlag erleidet. Gerade er 
hatte sich mit seiner ganzen musikantischen Intensität 
dieser Aufgabe verschrieben und die Werke durch 
Einführungsvorträge mit musikalischen Beispielen 
dem Publikum nahezubringen versucht. Es sei dahin= 
gestellt, ob Einführungen bei einer so klargliedrigen 
Kompositionsweise wie der von Benjamin Britten 
überhaupt erforderlich sind. Sie haben auf alle Fälle 
eine gewisse werbende Wirkung und geben den Inter= 
essenten die Möglichkeit, sich vorweg zu orientieren. 


Zu wünschen wäre auch, daß Intendant Otto sich in 
Zukunft dazu entschließt, den zeitgenössischen Opern= 
abend nicht erst am Ende der Spielzeit-oder gar erst 
in den letzten Tagen herauszubringen und ihn dadurch 
auf eine kleine, begrenzte Aufführungsziffer zu dros= 
seln. Übernahmen in die kommende Spielzeit sind 
wegen des Personalwechsels zumeist nicht möglich. 
Die vergangenen Jahre dürfen noch als Versuch gelten, 
der zeitgenössischen Oper in Pforzheim den Boden zu 
bereiten und ihren Widerhall beim Publikum abzu= 
warten. Nun darf dieser Versuch als geglückt ange- 
sehen werden: die zeitgenössische Oper ist in Pforz= 
heim kein Wagnis mehr. 

Die Aufführung von Brittens „Raub der Lukretia” 
war aus einem Guß. Werner Wilke am Pult, Helmut 
Schonder, der auch den Collinatus sang, und Domi 
Hahn (Bühnenbild) hatten das Ensemble, in dem vor 
allem die Frauenstimmen von Hildegard Oschmann, 
Irene Schwager und Elfriede Allmendinger hervor- 
stachen, zu einer Homogenität geführt, wie sie auch 
anderwärts selten zu finden ist. Der begeisterte Beifall 
des so gern unterschätzten Publikums belohnte die 
Mühe des Theaters. Mit dieser Aufführung allein 
bewies die Pforzheimer Oper, die bereits auf dem 
Aussterbe-Etat der Stadtverwaltung gestanden hatte, 
ihre Daseinsberechtigung. Kurt-Neufert 


Novitäten bei der Orgelwoche 


Die Nürnberger „Internationale Orgelwoche“, die 
sechste ihres Zeichens, brachte eine Reihe wichtiger 
Beispiele der „Neuen Musik“. Hinsichtlich der Aus= 
wahl international angesehener Solisten und der 
exquisiten Werkauswahl behauptete die „Orgelwoche 
1957“ als Querschnitt durch ein halbes Jahrtausend 
religiöser Musik wieder besonderen künstlerischen 
Rang. 

Verhältnismäßig schwach war diesmal die zeitgenös« 
sische Orgelmusik in den Solistenprogrammen ver= 
treten. Der Aufforderung, neben der alten Kunstihrer 
Länder auch das Gegenwartsschaffen zu berücksich= 
tigen, hatten der Nürnberger Organist Walther 
Körner, der Stuttgarter Nowakowski, die Nachwuchs= 
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virtuosen De Dona (Treviso), Henry (Paris) und Dalm 
(Amsterdam) sowie Jean-Jacques Grünenwald (Paris) 
Folge geleistet, während der Kopenhagener Hansen 
und der Italiener Tagliavini sich mit der organistischen 
Tradition begnügten. Von den Gast-Ensembles bot 
Thamms „Windsbacher Knabenchor” zeitgenössische 
Beiträge. 


Zwei sehr beachtliche Abende waren ausschließlich 
der jüngeren und jüngsten Gegenwart gewidmet. In 
einem Konzert des Fränkischen Landesorchesters 
führte Hermann Scherchen in exzellenter Manier die 
erregende Klangmystik der Messiaenschen „Hymnen“ 
vor, die ausdrucksvollen „Canti sacri“ Casellas, Ra= 
cine Frickers in der strengen Eigenart fesselnde 
„Litanei für zwei Streichorchester”, als Uraufführung 
ein bemerkenswertes „Geistliches Konzert nach vier 
Gregor-Hymnen“ von Walter Faith und schließlich Karl 
Höllers machtvolle „Orchesterhymnen”: in Vortrags= 
folge und Wiedergabe ein Ereignis von Format. 


Etwas Besonderes hatte sich das Opernhaus vor-= 
genommen. Nach Messiaens Meditation „Les offran= 
des oubliees“ und Hindemiths Franziskus=Suite „Nobi= 
lissima Visione“ vermittelte Erich Riede mit der 
szenischen Aufführung von Dallapiccolas „Hiob“ 
eines der charakteristischsten Stücke der „Musica 
sacra novissima”, Generalintendant Pschigode wirkte 
als Sprecher; Karl Wolfram aus Wuppertal sang den 
„Hiob“, in anderen Rollen waren Hildegard Jonas, 
Hella Ruttkowski, Arthur Bard und Robert Licha am 
schwierigen Werk. In der konzentrierten Gastregie 
Ludwig Schiedermairs und im szenischen Dekor Frank 
Schultes fand das eigenwillige „Sprechchor-Orato= 
rium“ großes Interesse, obwohl die Aufführung man-= 
chen Wunsch offenließ. Karl Bosse] 


Davids VII. Symphonie in Stuttgart 


Das neue symphonische Werk von Johann Nepomuk 
David, das in einem öffentlichen Symphoniekonzert 
des Stuttgarter Rundfunkorchesters seine Urauffüh- 
rung erlebte, ist dreisätzig. In der Mitte steht ein 
Scherzo (Allegro leggiero), der Kopfsatz ist ein ruhig 
strömendes Andante, der Finalsatz bringt in freier 
Variationenform verschiedene Tempi: Andante, Alle= 
gretto, Andante, Adagio und schließlich Allegro ca= 
priccioso. Das thematische Material wird für den 
ganzen symphonischen Bau im ersten Satz entwickelt 
aus kleinen Keimzellen, der Mittelsatz bringt seine 
Abwandlung und Fugierung, der Finalsatz sein all- 
mähliches Abklingen. Davids organischer Kontra= 
punkt erreicht in dem neuen Werk eine Gelöstheit 
musikantischer Aussage wie kaum zuvor. Durchaus 
im Geistigen beheimatet, findet diese Aussage in der 
Sanglichkeit ihres blühenden Melos jenen unmittel= 
baren Zugang zum Verständnis des Hörers, der dem 
absoluten Gleichgewicht ihrer Kräfte entspricht. Die 
oft konstatierte Geistesverwandtschaft zu Bruckner ist 
auch hier nicht zu verkennen, aber sie zeigt sich, ab= 
gesehen von dem erwähnten Prinzip des organischen 
Entwickelns des thematischen Materials, des allmäh= 
lichen Ein- und Abklingens, stärker nur noch in ge= 
wissen Figurationen des Melos und manchen aus der 
Kontrapunktik sich ergebenden Zusammenklängen, 
vor allem im Kopfsatz. Die Sprache Davids ist aber 


auch hier ausgeprägt persönlich, die Verbindung mo- 
derner Stilmittel mit den überlieferten polyphonen 
Elementen erscheint noch enger, noch selbstverständ= 
licher, noch zwingender als in den vorhergehenden 
Symphonien. Man könnte das Werk, das mit der 
Orchesterbesetzung der Klassik auskommt (nur Xylo= 
phon und Glockenspiel sind hinzugefügt) als das 
„leichteste“ bezeichnen, das David bis heute geschrie= 
ben hat; treffender wäre vielleicht die Charakteri- 
sierung als das durchsichtigste und strömendste — 
gerade die Verbindung von musikantischer Frische 
mit dem unverändert verpflichtenden Ethos der Aus= 
sage macht die besondere Bedeutung des neuen 
Werkes aus. Die Wiedergabe unter der Leitung von 
Hans Müller-Kray war ausgezeichnet; ihr dürfte, da 
sie unter den Augen des in Stuttgart wirkenden Kom= 
ponisten vorbereitet wurde, authentische Bedeutung 
zukommen. Der äußere Erfolg war groß: David mußte 
sich viele Male dem begeistert applaudierenden Pu= 


biEn Zeigen; Erich Herrmann 


Psalmen-Kantate von Konrad Lechner 


Die Darmstädter Akademie für Tonkunst bot ihren 
Studenten kürzlich eine Ausstellung mit Bildern des 
konkreten Malers Joseph Lacasse aus Paris. Anläßlich 
der Eröffnung dieser Ausstellung hörte man ein neues 
Werk von Konrad Lechner, dem Direktor dieses In= 
stitutes: Psalmenkantate für Bariton, gemischten Chor, 
zwei Klaviere und Schlagzeug auf Texte aus dem 1., 
11. und 12. Psalm. Das „Wohl dem, der nicht wandelt 
im Rat der Gottlosen“ des ı. Psalms dürfte als Leit= 
faden der Komposition angesehen werden. Lechner ist 
bemüht, eine „neue, bewußte Religiosität fern der 
Konfessionen“ aus dem Geist unserer Zeit heraus zu 
gestalten. Man erkennt dieses Bemühen in der höchst 
modernen Faktur der Partitur: obwohl Lechner jedes 
Stilklischee meidet, hat er eine Musik geschrieben, die 
eine an modernste Mittel der kompositorischen Ver= 
fahrensweise erinnernde Diktion aufweist. Lechner 
hat bewußt Anregungen der verschiedenen „Richtun= 
gen“ Neuer Musik in einer schöpferischen Synthese 
zu vereinen gesucht. So bleibt der Chorsatz dieser 
Kompositionen eindeutig Carl Orff verpflichtet, in den 
Rhythmen und Harmonien. Die Solostimme bringt eine 
hochstilisierte Gregorianik, der Klavierpart eine cha= 
rakteristische Klangstütze im Sinne der punktuellen 
Musik. Der Schlagsatz hingegen verwendet stellen= 
weise Negertrommeln, dann wieder markierende 
Gongklänge. Während in den Ecksätzen des drei= 
geteilten Werkes erregende und faszinierende Klang= 
kombinationen aus Chorsatz und Klavierfiguren zu 
hören sind, wobei die Diskrepanzen stilistischer Art 
(hier Orff, dort Stockhausen) merkwürdig berühren, 
kommt im kurzen Mittelteil eine ausgesprochen 
schöne, unmittelbar ansprechende Ausstrahlungskraft 
zur Geltung: eine in engsten Intervallschritten sich 
bewegende Melodielinie wird von einem eigen geform= 
ten, von der punktuellen Musik abgeleiteten instru= 
mentalen Untergrund sinnfällig und fesselnd kontra= 
punktiert,. Der Chorsatz fällt in diesem Teil weg. Die 
Wiedergabe lag in den Händen des neuen Dozenten 
Helmut Franz, der sehr sicher und prägnant ein= 
studiert hatte. Solist (Joachim Blasel), Chor und In= 
strumentalisten waren Studierende der Musikakademie 
Darmstadt. Ds 


101 


Berichte aus dem Ausland: 


Ein Fest moderner Musik in Japan 


Gern hatte man sich für vier Tage aus Tokios tro= 
pischer Augusthitze in die Höhenluft des Kurorts Ka= 
ruizawa geflüchtet, drei bis vier Bahnstunden von der 
Hauptstadt entfernt, aus der und aus anderen Städten 
im Tiefland junge japanische Musiker und Studenten 
in Scharen heraufgekommen waren, um ein eindrucks= 
volles Kollektiv-Bekenntnis zur Neuen Musik ab= 
zulegen. Das volle Gelingen dieses ersten japanischen, 
dem internationalen Fortschritt im zwanzigsten Jahr= 
hundert gewidmeten Musikfestes — künstlerisch und 
organisatorisch vom Twentieth Century Music Insti= 
tute mit rühmenswerter Gründlichkeit vorbereitet — 
rechtfertigte das Interesse, das die Ankündigung in 
europäischen Fachkreisen gefunden hatte; und der ein= 
mütige Erfolg, der nicht ausblieb — wie hätte er auch 
in einem Kreis entschlossener „Avantgardisten” aus= 
bleiben können? — rechtfertigte den Vorsatz, diesem 
ersten Musikfest weitere in einem international er= 
weiterten Rahmen folgen zu lassen. 

Es gab im ganzen drei Konzerte, jedes Programm 
durch erläuternde Einführungen auf etwa drei Stunden 
ausgedehnt. Halbe Tage waren mit Vorträgen und 
öffentlichen Diskussionen gefüllt, der erste Tag fast 
ganz mit Öffentlichen Generalproben. Grundgedanke 
der Veranstaltung, deren etwas lehrhafter Charakter 
ohne Zweifel dem unersättlichen Lernbedürfnis und 
Bildungsdrang des Japaners entgegenkam, war, den 
Fortschritt der Neuen Musik im Geist Schönbergs und 
seiner von Anton v. Webern exemplarisch repräsen= 
tierten Lehre in Musterbeispielen vorzuführen. Ein 
ganzes Konzertprogramm, obendrein das erste, war 
dem Schaffen Weberns gewidmet, einen Querschnitt 
durch sein Lebenswerk bietend, von seinem op. 5, 
„Fünf Sätze für Streichquartett” (1909), bis zu dem 
1934 geschriebenem „Kammerkonzert für neun Instru= 
mente“. Dazwischen standen „Sechs Bagatellen für 
Streichquartett”, op. 9, Vier Lieder, op. ı2, Drei Ge= 
sänge aus „Viae Inviae“, op. 23 und die Klavier-Varia= 
tionen, op. 27. : 

Es braucht kaum daran erinnert zu werden, daß die 
Bewegung der Neuen Musik, eben als Bewegung, auf 
die frühen zwanziger Jahre zurückgeht: es waren die 
Jahre der großen Musikrevolution, deren Kampfruf 
das Schlagwort „Atonalität“ wurde, und deren zen= 
trale Figur, ohne sich je als ihren Führer prokla= 
mieren zu lassen, Igor Strawinsky gewesen ist. Jetzt 
war Strawinsky nur am Rande mit einer Konzertauf- 
führung der „Histoire du Soldat“ vertreten. In dem 
Programm des „Meister-Abends“, dessen letzte Num= 
mer sie bildete, fehlte bemerkenswerterweise der 
Name Bela Bartök; er würde ganz gefehlt haben, 
hätte nicht am ersten Tag das wie zufällig anwesende 
Pariser Parrenin-Quartett der obligaten Eröffnungs- 
zeremonie mit dem meisterhaften Vortrag des vierten 
Streichquartetts künstlerischen Glanz verliehen. Da- 
gegen war man wohl etwas verwundert, justin diesem 
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Programm ein Werk des französischen Avantgardisten 
Olivier Messiaen zu finden, ein Klavierwerk, dessen 
abstrakt-konstruktivistischer Name, „Modes de Va= 
leurs et d’Intensites“, in drei Worten (sprachlich genau 
sind es sechs) den Plan der Komposition verrät und 
damit diese dem Einwand preisgibt, die Katalogisie= 
rung der musikalischen Zeitwerte und Stärkegrade 
sei als künstlerisches Unternehmen kaum der enor= 
men Anstrengung wert, die darin dem Pianisten zu= 


gemutet wird. 


Hauptstück des „Meister-Programms” und ohne 
Zweifel das Werk, das den stärksten Eindruck machte, 
war Alban Bergs sechssätzige „Lyrische Suite” für 
Streichquartett. Den Abend eröffneten Schönbergs 
„Drei Klavierstücke”, op. 11, geschrieben im Jahre 
1908, in dem er, wie Stuckenschmidt schreibt, „den 
schicksalhaften Schritt über die Grenzen der Tonart 
hinweg tat“. Merkwürdig aber, wie aus den „Sechs 
kleinen’ Klavierstücken”, op. 19, die folgten, der Ro= 
mantiker klingt, der Schönberg zeitlebens geblieben 
ist. In früheren Zeiten hätte man solche Sachen wohl 
„Charakterstücke” oder „Stimmungsbilder“ genannt, 
wenn nicht gar „Albumblätter“. 


In dem der Produktion der jungen Generation ge= 
widmeten Programm des zweiten Abends war Deutsch= 
land durch zwei hier schon eingeführte Komponisten 
vertreten: Giselher Klebe mit einem Streichquartett, 
Karlheinz Stockhausen mit dem ersten seiner „Kon= 
trapunkte”“ für zehn Instrumente, deren Spieler, wenn 
es auf das Ende des überlangen Werkes zugeht, einer 
nach dem andern vom Podium verschwinden — ein 
nicht ganz neuer Spaß, aber freilich ist es schon recht 
lange her, daß ihn Haydn sich leistete. Den Höhe= 
punkt des Abends in bezug auf extremen Avani= 
gardismus bildete Pierre Boulez’ „Premiere Sonate 
pour Piano“. Dagegen entsprach es durchaus dem 
Vorhaben des wesentlich auf die Linie Schönberg=e 
Webern eingestellten Programmkomitees, daß der 
vom deutschen Botschafter für die beste japanische 
Komposition gestiftete Preis dem z36jährigen Yoshiro 
Irino zuerkannt wurde, dessen „Musik für Violine 
und Klavier“, so hieß es in der Begründung, den Fort- 
schritt Japans in echt Webernschem Geist am klarsten 
repräsentiere. Auch sei er der erste japanische Kom- 
ponist gewesen, der Musik im dodekaphonischen Stil 
geschrieben habe. Gekonnt oder nicht, gewollt in er. 
jedem Fall, tun sie das heute freilich alle. Aber nur 
drei kamen neben Irino als Bewerber um den Preis 
in Frage, Minao Shibata, Toshiro Maizumi und Ma= 
koto Moroi. In übergroßer Bescheidenheit hatten die 
japanischen Veranstalter dieses ganz mit japanischen 
Kräften durchgeführten Festes nur ein Sechstel des 
insgesamt verfügbaren Programmraumes japanischen 
Komponisten eingeräumt. In seinem „Mikrokosmos“ 
für sieben Instrumente, darunter zwei aus dem Kreis 
der elektronischen Musik, bewährt Maizumi sich als 
deren aktivster Vorkämpfer in Japan. Stärkstes Zeug= 


nis einer schöpferischen Persönlichkeit haftet Makoto 
Moroi, dem jüngsten in Karuizawa aufgeführten 
Komponisten an. Seine Suite in sechs Sätzen, „De= 
veloppements rarefiants“ ist für eine Singstimme und 
ein mit äußerster Delikatesse behandeltes Miniatur-= 
Kammerorchester geschrieben. Im Rückblick betrach= 
tet, hat das Festival bewiesen, daß Japan der Neuen 
Musik nicht nur einen empfänglichen Boden zu bieten 
hat, sondern auch in ihrem Geist und ihrer Technik 
geschulte Kräfte, sie wirksam zu fördern. 


Klaus Pringsheim 


Bilthoven braucht größere Vitalität 


Im Herbst fand in Bilthoven die von der Stiftung 
Gaudeamus veranstaltete internationale Musikwoche 
junger Komponisten statt. Aus einem öffentlichen 
Wettbewerb hatte eine holländische Jury Werke für 
zwei Orchesterkonzerte und ein Kammerkonzert aus= 
gewählt. 


Bilthoven bemüht sich, keine bestimmte Richtung der 
heutigen Musik herauszustellen, wodurch es sich ein 
Plus vor Darmstadt erhofft. Werden jedoch derartige 
kümmerliche Werke in der traditionellen Komposi= 
tionstechnik geboten, so wird die Priorität der Reihen= 
technik noch deutlicher. Erwähnenswert sind deshalb 
auch nur die beiden Kees-van-Baaren-Schüler Peter 
Schat und Jan Wisse und der Schweizer Klaus Huber, 
der bei Burkhard und Blacher studiert hat. 


Das Septett von Schat offenbart die eigenwilligsten 
Einfälle in formaler und harmonischer Hinsicht zu= 
sammen mit linearer Gleichförmigkeit und unbefrie= 
digenden klanglichen Kombinationen. Die Agogik 
geht über den frühen Schönberg nicht hinaus, ebenso 
läßt auch die Rhythmik keine eigene konsequente 
Bindung erkennen. Die „sette aforismi“” von Wisse 
für Mozartorchester (ohne Posaunen) zeugen dagegen 
von einem ausgesprochen feinen und persönlichen 
Klangsinn. Diese Musik ist explosiv und expressiv, 
sie vibriert und schockiert. Jedoch stört die Fülle der 
Motive, die ohne Zusammenhang, Entsprechung oder 
Verarbeitung nebeneinanderstehen. Selbst, wenn 
man sieben Stücke von insgesamt 4'/2 Minuten schreibt, 
gilt noch immer die Regel, daß weniger vielleicht 
mehr gewesen wäre. Klaus Huber hat in seiner „Lita= 
nia instrumentalis” zweifellos sehr viel gewagt, je= 
doch verwischt die Diskrepanz zwischen musikalischer 
Konzeption und kompositorischer Realisation ein ein= 
heitliches Bild der Arbeit. Ein Lutherchoral wird nach 
einem spannungsgeladenen, tastenden Vorspiel, vom 
Blech angedeutet, in ein Gewebe von faszinierenden 
melodischen und rhythmischen Phrasen eingesponnen, 
bis der Choral vom Blech allein intoniert und variiert 
wird. Das ganze Stück hat jedoch so häufig formale 
Brüche, daß die Anfangsspannung nur ein Viertel der 
Gesamtdauer anhält. 


Was aus Jugoslawien, der Tschechoslowakei, Brasilien, 
Frankreich, England und Holland sonst geboten wurde, 
verdient hier nicht genannt zu werden. Die Veranstal- 
ter der Musikwoche hatten sich für dieses Jahr das 
Arbeitsthema „Musik in Verbindung mit anderen 
Bereichen der Kunst“ und das der „angewandten” 
Musik gewählt. Zu Vorträgen hatte man in Wolfgang 
Fortner und Mätyäs Seiber zwei hervorragende Re= 
präsentanten der Neuen Musik gewonnen, und zwar 


in Fortner den vitalen, impulsiven und spirituellen, in 
Seiber den musikantischen, vielseitigen und stilleren 
Typ des heutigen Komponisten. Als Probe ihres 
Könnens hörte man von Fortner das in Klang und 
Artikulation etwas eckige, formal jedoch vorzüglich 
beherrschte 3. Streichquartett und von Seiber die Elegie 
für Viola und kleines Orchester, ein sehr empfind= 
sames,-nobles Stück von einer herben, aber anspre= 
chenden Schönheit. Fortner behandelte in seinem Vor= 
trag das Thema „Musik und Theater” an Hand seiner 
Lorca-Oper „Bluthochzeit“, während Seiber einmal 
über „Musik und Film“ und ein anderes Mal über 
„Musik und Hörspiel” sprach. Die anschließenden 
Diskussionen waren matt und blieben in technischen 


Erörterun t 2 : 
erungen stecken Hinner Bauch 


Martinu und Krenek in Basel uraufgeführt 


Die drei kurzen Abschnitte aus dem assyrisch=baby- 
lonischen, in Keilschrifttexten aus dem 7. Jahrhundert 
v. Chr. überlieferten Mythos, die Bohuslav Martinu 
1953 für Maja Sacher als „Gilgamesch-Epos” kom= 
ponierte und die unter Paul Sacher ihre höchst erfolg= 
reiche Uraufführung in Basel erlebten, zeigen den 
Komponisten insofern von einer neuen Seite, als zum 
erstenmal sein von den amerikanischen Symphonien 
her bekannter Al-fresco=Stil im vokalen Bereich An= 
wendung findet. In einer lapidaren, vielfach Elemente 
der spätromantischen und slawischen Tonsprache her= 
anziehenden Gestaltungsweise hat Martinu hier den 
um die tiefsten Menschheitsfragen — Macht, Sterben, 
Fortleben nach dem Tode — kreisenden Text in knap= 
pen musikalischen Sätzen zusammengefaßt, in denen 
der Chor und ein Sprecher das epische Element, ein 
Bariton (der göttliche Held Gilgamesch) und drei 
Solostimmen (Sopran, Tenor und Baß) die dramatisch= 
bildhaften Züge gestalten. Die außerordentlich inspi= 
rierte Musik Martinus entfaltet vor allem im dritten 
Teil, in dem Gilgamesch dem Totenreich begegnet, 
ihre stärkste beschwörende Kraft. 


Dem Chorwerk voran ging die Uraufführung eines 
kurzen Orchesterstücks „Kette, Kreis und Spiegel“ 
(entstanden 1956/57 als Auftrag Paul Sachers) von 
Ernst Krenek. Der Untertitel „Symphonische Zeich= 
nung“, den der Komponist dem Werk gegeben hat, 
weist auf die wesentliche Bedeutung der linearen Ele= 
mente darin hin. Die „Linie“, die das ganze Stück 
durchzieht, ist eine Zwölftonreihe, die auf dreifache 
Weise abgewandelt wird: durch ein sehr einfaches 
Rotationsverfahren werden aus der Grundreihe suk= 
zessive 47 andere Reihen gewonnen, die dann wieder 
in die Grundreihe zurückkehren; das ist der „Kreis“ 
Die Verbindung von je zwei dieser Reihen erfolgt 
durch den gemeinsamen End= bzw. Anfangston; das 
ist die Kette. Die Bezeichnung „Spiegel“ ergibt sich 
aus dem Kunstgriff, dem jeweiligen Auftreten der 
Grundreihe eine ihrer Umkehrungsformen zuzugesel- 
len. Alle diese Spitzfindigkeiten traten aber gegen- 
über der lebendigen phantasiereichen klanglichen Er= 
scheinung des Werkes völlig zurück; nur diese un= 
mittelbare Wirkung bedingte den starken Eindruck, 
den das von Sacher und dem Basler Kammerorchester 
vorzüglich ausgeführte Werk bei seiner Uraufführung 


hinterließ. Willi Reich 
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Schweizer Erstaufführung von Orffs »Bernauerin« 


Von allen Bühnenwerken Orffs sind die von ihm unter 
dem Sammelbegriff „Bairisches Welttheater” zusam= 
mengefaßten drei Stücke „Die Bernauerin” (1947), 
„Astutuli” (1953) und „Comoedia de Christi Resur= 
rectione”“ (1957) außerhalb des bayerisch-württember= 
gischen Kulturkreises wohl am schwierigsten aufzu= 
führen. In der benachbarten Schweiz ist das Schaffen 
des großen musikalischen „Humanisten” Orff außer= 
halb des „bairischen Welttheaters” auf fast allen grö= 
ßeren Bühnen gebührend zu Wort gekommen; nur das 
Stadttheater in Bern hatte es bis jetzt merkwürdiger- 
weise völlig unberücksichtigt gelassen. 


Mit der imponierenden Schweizer Erstaufführung des 
1944/45 entstandenen bairischen Stückes „Die Bernaue= 
rin” hat Bern nun das Versäumte reichlich und tapfer 
nachgeholt. Reichlich: weil in dem Stück alle Probleme 
der Orffschen Theaterkunst in mannigfacher Über- 
schneidung vorgeführt und zu eigenartigen Lösungen 
gebracht werden. Tapfer: weil großer Mut dazu ge= 
hörte, das ganz aus dem bayerischen Volks- und 
Sprachgeist erwachsene Stück einem nichtbayerischen 
Publikum darzubieten. Die öfters versuchte Berufung 
auf das gemeinsame „Alemannische” hilft hier nicht 
viel, denn alles, was in dem Stück szenisch und musi= 
kalisch vorgeht, ist wirklich spezifisch „bajuwarisch”. 


Um so erstaunlicher war der vollkommene künst= 
lerische Erfolg der Berner Erstaufführung. Es ist dem 


Julia Pall als Bernauerin und 
Erich Aberle als Herzog Albrecht 
in der „Bernauerin” 
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Direktor und Regisseur Stephan Beinl nicht nur ge= 
glückt, die mythischen und balladesken Züge des Wer= 
kes mit solcher Schärfe herauszuarbeiten, daß das 
lokal bedingte Kolorit an allen entscheidenden Stellen 
ganz in den Hintergrund trat; es gelang ihm auch, 
die allmenschlichen Grundlinien des Bühnengeschehens 
— die das Märtyrertum auf sich nehmende grenzen= 
lose Liebe der Bernauerin und den tiefverwurzelten 
Vater-Sohn-Konflikt im bayerischen Herzogshause — 
zu voller, tiefergreifender Anschauung zu bringen. In 
dieser Grundkonzeption wirkten die besonders heik= 
len Volks= und Hexenszenen und die zumeist urtüm= 
lichen Klängen und Rhythmen entspringenden musi= 
kalischen Verbindungsglieder vor allem als Farbe und 
Profil gebende Ingredienzien, unabhängig von allen 
sprachlichen Komplikationen. Mitentscheidend für den 
Erfolg der Premiere waren auch die an alte Holz= 
schnitte gemahnenden, durch phantasievolle Hinter= 
grundprojektionen unterstützten Bühnenbilder von 
Lois Egg, die straffe musikalische Leitung von Otto 
Osterwalder und die vorzüglichen Leistungen der vor= 
wiegend aus dem Schauspielensemble rekrutierten 


Darsteller, aus denen Julia Pall (Bernauerin) und Erich _ 


Aberle (Herzog Albrecht) besonders hervorgehoben 
seien. Das Ergebnis dieses idealen künstlerischen Zu= 
sammenwirkens war für Carl Orff ebenso ehrenvoll 
wie für das Berner Stadttheater. Willi Reich 
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Blick in die Aeit: 


Scherbengericht Nr. 3 


Unsere Leser werden sich noch der Berichte erinnern, 
die an dieser Stelle in den Heften 7/8 und 9 des Jahr- 
gangs 1956 über Dr. Hans Schnoor, Musikkritiker des 
„Westfalenblatts” in Bielefeld, erschienen sind. Dieses 
Material war auch von Fred K. Prieberg für eine Sen- 
dung des „Südwestfunks” Baden-Baden verarbeitet 
worden. Daraufhin hatten Verlag und Musikkritiker 
Privatklagen beim Amtsgericht in Bielefeld anhängig 
gemacht. Hier der Gerichtsbeschluß vom 27. Juni 1957: 


8 Bs 139/56 
In der Privatklagesache 


1. des Verlages „Vereinigte. Westfalen-Zeitungen 
G.m.b.H.“ in Bielefeld, Sudbrackstraße 16, vertreten 
durch den Geschäftsführer, den Verleger Karl-Wil- 
helm Busse, daselbst, 


2. des Musikkritikers Dr. Hans Schnoor in Bielefeld, 
Niederwall 9, Privatkläger, 

— Prozeßbevollmächtigter: Rechtsanwalt Erich Neus 
mann in Bielefeld — 


gegen 
Herrn Fred K. Prieberg in Baden-Baden, Fremers= 
. berger Straße 60a, Beschuldigten, 
_— Prozeßbevollmächtigter: Rechtsanwalt Dr. . Adolf 
Arndt in. Bonn, Drachenfelsstraße 18 — 
hat das Amtsgericht in Bielefeld am 27. Juni 1957 be= 
schlossen: 
Die Privatklagen werden zurückgewiesen. 
Den Privatklägern werden die Kosten des Verfah= 
rens und die dem Beschuldigten erwachsenen not= 
wendigen Auslagen- auferlegt. 


Gründe: 


Nach $ 7 Abs. I StPO ist der Gerichtsstand bei dem 
Gericht begründet, in dessen. Bezirk die strafbare 
Handlung begangen ist. Eine Tat ist an jedem Ort 
begangen, an dem der Täter gehandelt hat oder an 
dem der Erfolg eingetreten ist ($ 3 Abs. III StGB). 
Wie bei einer. Beleidigung durch einen Brief die Straf= 
tat auch dort verübt ist, wo der Empfänger des Briefes 
wohnt, so ist bei einer Rundfunkübertragung die Be= 
leidigung auch an dem Wohnsitz des Betroffenen ver- 
übt, sofern die Sendung dort zu hören war. Es unter= 
liegt keinem Zweifel, daß die Sendung des „Süd= 
westfunks” vom 17. 7. 1956, die der Rheinsender 
Wolfsheim verbreitet hat, auch in Bielefeld zu hören 
war. Der Beschuldigte hat den Text dieser Sendung 
zum mindesten mit verfaßt, er hat die Zitate zusam= 
mengestellt und bei der Anfertigung des Zwischen= 
textes maßgeblich mitgewirkt; die Sendung ist bei der 
Durchgabe als ein Beitrag des Beschuldigten bezeich=- 
‚net worden. Ob er oder andere Sprecher als seine 
Werkzeuge am Mikrophon gestanden haben, ist un= 


erheblich. - 

Die Beleidigungsfähigkeit zu 1) unterliegt keinem 
Bedenken (vgl. BGH St 6, 188), 

Der Privatkläger zu 2) lehnt die moderne Musik und 
die Elektronenmusik ab und bekämpft sie in Rezen= 


sionen, die in dem von der Privatklägerin zu ı) her= 
ausgegebenen „Westfalenblatt” erscheinen, in außer 
ordentlich scharfer Weise. Er spricht von „Nutznießer= 
musik, Afterkunst, fremdem Außenseitertum, wider= 
wärtigen Stücken, Ausgeburten des Elektronenstudios” 
und meint, daß in maßgeblichen Stellen der deutschen 
Funkhäuser „immer noch jene Leute ihre Tyrannei 
ausüben, die nach 1945 im jämmerlichen Troß der Be= 
satzungsheere das niedergebrochene Deutschland als 
Liquidatoren des Zusammenbruchs überschwemm= 
ten”; ihnen wirft er „Verdummungsabsichten” vor. 
Wenn der Beschuldigte, der ein ständiger Mitarbeiter 
des „Südwestfunks” ist, darauf in ebenso scharfer 
Weise mit der erwähnten Sendung die politische Hal= 
tung der Privatkläger angegriffen und scharfe Artikel 
der „Frankfurter Allgemeinen Zeitung” zitiert hat, so 
steht ihm der Schutz des $ 193 StGB zu. Der Privat- 
kläger zu 2) muß es sich gefallen lassen, daß seine 
groben Angriffe in gleicher Weise erwidert werden. 


Der Beschuldigte hat nicht leichtfertig gehandelt, in- 
dem er den Privatklägern die Verbreitung antisemi- 
tischer und nationalsozialistischer Äußerungen vor= 
warf. Der Privatkläger zu 2) hat sich im Jahre 1939 
in einem Artikel des „Dresdner Anzeigers“ deutlich 
in antisemitischem Sinne betätigt. In einer Rezension 
vom 21. 4. 1956 macht er eine Glosse darüber, daß der 
Chefdirigent des Hamburger Rundfunks in einem 
Artikel das „dritte“ Reich klein geschrieben hat. Die 
Namen jüdischer Komponisten und Dirigenten hat er 
geringgeschätzt, führt er oft ohne Verwendung des 
Wortes „Herr“ nur mit dem Artikel „der” an. In einer 
weiteren Rezension schreibt er über den jüdischen 
Professor Adorno, der früher „Wiesengrund” hieß, 
und über den jüdischen Dichter Heine: „Was hier 
Wiesengrund-Adorno über seinen Genossen Heine 
geredet hat,...“. Eine derartige Schreibweise erinnert 
in der Tat, wie der Beschuldigte gerügt hat, an die 
in der SS-Zeitung „Das Schwarze Korps“ üblich ge= 
wesene Ausdrucksweise. 
Der Bericht des Beschuldigten über eine Tagung der 
Evangelische Akademie in Arnoldshain vom 27. Juni 
1956, auf welcher der Privatkläger zu 2) ein Kor= 
referat zu dem Thema „Der Platz der Neuen Musik 
im Rundfunkprogramm” zu halten hatte, entspricht 
den Tatsachen, wie ein Brief des Leiters jener Tagung, 
des Pastors Wehowsky, der in der Wochenzeitschrift 
„Die Zeit” vom 19. 7. 1956 veröffentlicht ist. 
Nach alledem fehlt ein hinreichender Verdacht dafür, 
daß sich der Beschuldigte einer Beleidigung oder 
üblen Nachrede schuldig gemacht hat. 
Die Kostenentscheidung folgt aus $ 471 Abs. I StPO. 
Bielefeld, den 27. Juni 1957 
Das Amtsgericht 
gez. Jancke, Amtsgerichtsrat 


Ausgefertigt: 


Bielefeld, den 2. Juli 1957 

gez. (Meier) Justizang. 

als Urkundsbeamter der 
Geschäftsstelle des Amtsgerichts 


(Siegel) 


Gegen diesen Beschluß des Amtsgerichts hatte der 
Prozeßbevollmächtigte der Kläger am 9. Juli 1957 
Beschwerde eingelegt. Nun hat die VI. Strafkammer 
des Landgerichts in Bielefeld am ı2. Dezember 1957 
folgenden rechtskräftigen Beschluß gefaßt: 
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7 Qs 388/57 (VI.) LG Bielefeld 

8 Bs 139/56 AG Bielefeld 

Privatklagesache 

1) des Verlages „Vereinigte Westfalen-Zeitungen 
GmbH.” in Bielefeld, Sudbrackstraße 16, 
vertreten durch den Geschäftsführer, den Verleger 
Karl-Wilhelm Busse, daselbst, 

2) des Musikkritikers Dr. Hans Schnoor in Bielefeld, 
Niederwall 9, Privatkläger, 
vertreten durch Rechtsanwalt Erich Neumann in 
Bielefeld, 

gegen 

Herrn Fred K. Prieberg, in Baden-Baden, Fremers= 

berger Straße 60a Privatbeklagten, 

Verteidiger: Rechtsanwalt Dr. Adolf Arndt in Bonn, 

Drachenfelsstraße 18, 

wegen Beleidigung u. a. 

Auf die sofortige Beschwerde der Privatkläger vom 

9. Juli 1957 gegen den Beschluß des Amtsgerichts in 

Bielefeld vom 27. Juni 1957 hat die VI. Strafkammer 

des Landgerichts in Bielefeld am ı2. Dezember 1957 

beschlossen: 

Die sofortige Beschwerde wird auf Kosten der 
Beschwerdeführer verworfen. 


Gründe: 


Durch den angefochtenen Beschluß ist die Privatklage . 


zurückgewiesen worden. Die Beschwerde der Privat= 
kläger hatte keinen Erfolg. 


Es bedarf zunächst keiner weiteren Erörterung, daß 
auch die Privatklägerin zu 1), in deren Verlag die 
Zeitung „Westfalen-Blatt” erscheint, den Ehrenschutz 
des $ 185 ff. StGB genießt (BGHSt Bd. 6 5. 188, 
Schwarz $ 185 Anm. 3A). Zwar kann es keinem Zwei- 
fel unterliegen, daß insbesondere die Behauptung, 
jemand verbreite dauernd nationalsozialistische und 
antisemitische Äußerungen, daß der Tonfall aus der 
Schule des einstigen Reichspropaganda-Ministeriums 
stamme und daß man damals derartiges im Schwar- 
zen Korps gelesen habe, geeignet ist, die Tatbestände 
des $ 185 ff. zu erfüllen. Indessen ist nicht zu ver= 
kennen, daß der Privatkläger zu 2) in seinen Musik= 
kritiken in einer Art und Weise Stellung genommen 
hat, die in der von dem Privatbeklagten verfaßten 
Rundfunksendung vom 17. Juli 1956 keine eine straf= 
bare Handlung darstellende Wertung erfahren hat. 
Unstreitig hat der Privatkläger zu 2) in seinem im 
„Dresdner Anzeiger” vom 14. März 1939 veröffent» 
lichten Artikel: „Peinliche Ehrenrettung des Riemann; 


‚deutsche‘ Juden im neuen Musiklexikon” in eindeu- 
tiger Weise eine antisemitische Stellungnahme zum 
Ausdruck gebracht, in der er u. a. von Mischpoche 
gesprochen hat. Diese Tendenz läßt sich auch teilweise 
aus den im „Westfalen=Blatt“ veröffentlichten Kri= 
tiken entnehmen. So schreibt der Privatkläger zu 2) 
in dem Artikel vom 19. Februar 1955 „Wir und der 
Funk“ hinsichtlich des Frankfurter Universitäts= 
professors Dr. Adorno von den gefährlichen Brunnen- 
vergiftungen des Herrn Adorno, der sich früher 
Wiesengrund nannte, von fremdem Außenseitertum 
und von den Verdummungsabsichten gewisser Leute 
aus der Rundfunk-Rednerliste, und in dem Artikel 
vom 15. Oktober 1955 von dem zudringlichen Element 
der amerikanischen Reise- und Perfektionsdirigenten 
nach Art des Herrn William Steinberg, der zugunsten 
deutscher Kapellmeister erfreulicherweise ausgeschal-= 
tet sei. Weiter spricht der Privatkläger zu 2) in dem 
Artikel vom 29. Oktober 1955 von Nutznießermusik 
und von der Tyrannei jener Leute, die nach 1945 im 
Sog einer gewissen Re-Emigration im jämmerlichen 
Troß der Besatzungsheere das niedergebrochene 
Deutschland überschwemmten, und in weiteren Ar-= 
tikeln u. a. von Afterkunst, widerwärtigem Stück und 
von jüdischen Personen, ähnlich wie in dem Artikel 
vom 14. März 1939 in herabsetzender Weise durch 
die Bezeichnung „der Paul Bekker, des Alfred Kerr, 
des Schönberg”. Auch sind die von dem Privatkläger 
zu 2) veröffentlichten Artikel ihrer Fassung nach 
durchaus geeignet, Erinnerungen an die Schreibweise 
des „Schwarzen Korps” zu erwecken. Selbst wenn 
man den Tatbestand der $$ 185 ff. StGB als gegeben 
ansieht, so steht dem Privatbeklägten der Schutz des 
$ 193 StGB zur Seite. Auszugehen ist davon, daß der 
Rundfunk zur Kritik an Vorgängen des öffentlichen 
Lebens legitimiert ist. Wenn der Privatbeklagte als 
Mitarbeiter des Rundfunks den Fall des Privatklägers 
zu 2) in der geschehenen Weise bearbeitete und die 


Sendung zuließ, so handelte er angesichts des Inhalts 


und der Form der Veröffentlichungen des Privat 
klägers zu 2) in Wahrnehmung berechtigter Inter= 
essen, zumal sich die Absicht einer Beleidigung weder 
aus der Form noch den Umständen ergibt. 
Die Beschwerde war daher zu verwerfen. 
gez. Binemann Grünhoff Dr. Frerichs 
Mit der Urschrift gleichlautend. 
Bielefeld, den 17. Dezember 1957 

5 . Justizangestellter 

als De, der 

Geschäftsstelle des Landgerichts 


NOTIZEN 


Zum Gedächtnis 


Im Alter von 47 Jahren starb der italienische Musik= 
forscher Alessandro Piovesan, Leiter des Internatio= 
nalen Festivals für zeitgenössische Musik bei der Bien= 
nale in Venedig. 


Bühne 


Ende April wird das Ballett „Joan von Zarissa” von 
Werner Egk an der Westberliner Städtischen Oper 


aufgeführt, für die Städtische Oper eingerichtet von 


Tatjana Gsovsky. 
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Das Hessische Staatstheater Wiesbaden hat die beiden Re 


Kurzopern „Der Analphabet” und „Die Reise” des 


jugoslawischen Komponisten Ivo Lhotka-Kalinski zu 


deutschen Erstaufführung angenommen. 


Die amerikanische Rundfunk= und ent en: 
„National Broadcasting Company“ wird in Brüssel 


Gian-Carlo Menottis neue Oper „Maria Golovin“ ur= 


aufführen. Nach der Premiere, die im August unter 


der Leitung des Komponisten stattfindet, soll das 


Werk zwei Wochen lang im amerikanischen Pavillon Re 


der Weltausstellung gespielt werden. 
Das Stadttheater Duisburg der Deutschen Oper am 


. Rhein brachte „Street Scene“ (Die Straße) von Kurt 


2 
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Weill in einer neuen Fassung. Einige Musiknummern, 
die bei der seinerzeitigen Uraufführung in New York 
gestrichen wurden, waren hier zum erstenmal zu 
hören. Das Werk wird später in den Spielplan des 
Düsseldorfer Opernhauses übernommen. In beiden 
Theatern soll auch eine Studio-Matinee mit Weills 
frühen Einaktern „Der Protagonist” und „Der Zar 
läßt sich fotografieren” laufen. 


Die Oper „Vanessa“ von Samuel Barber, die auf dem 
Programm der Salzburger Festspiele 1958 steht, wird 
nicht in deutscher Sprache einstudiert, sondern mit 
den Solisten der New Yorker Uraufführung besetzt 
werden. 


Konzert 


Die Arbeitsgemeinschaft kultureller Organisationen 
Düsseldorf gab ein Konzert mit zeitgenössischer Kam= 
mermusik: Divertimento für vier Holzbläser (Boris 
Blacher); Strukturen 1a=ıb-ıc für zwei Klaviere (Pierre 
Boulez); Zeitmaße für fünf Solo-Bläser (Karlheinz 
Stockhausen); Sonate für zwei Klaviere und Schlag= 
zeug (Bela Bartök). 


Im Großen Saal des Wiener Musikvereins wurde das 
oratorische Musikdrama „Gilgamesch“ des österrei=- 
chischen Komponisten Alfred Uhl uraufgeführt. 


Die Sinfoniekonzerte der Städte Krefeld und Mönchen= 
Gladbach (Leitung: Romanus Hubertus) hatten in 
letzter Zeit folgende Erstaufführungen: Credendum 
(William Schuman); 2. Klavierkonzert (Bohuslav 
Martinu); Drei Orchesterstücke (Alban Berg); Cello= 
konzert (Gian Francesco Malipiero); Konzert für Or= 
chester (Vittorio Fellegara). 


In New York dirigierte Ernst Krenek die Urauffüh= 
rung seines neuesten Werkes „Sestina” für Sopran 
und Kammerorchester. Die deutsche Erstaufführung 
findet während der diesjährigen Berliner Festwochen 
statt, wahrscheinlich unter der Leitung des Kompo- 
nisten, der im Herbst nach Europa kommt, um einen 
Lehrauftrag des Kranichsteiner Musikinstituts im 
Rahmen der Internationalen Ferienkurse für Neue 
Musik zu übernehmen. 


Im ı2. Volkskonzert der Zürcher Tonhalle-=Gesellschaft 
dirigierte Hans Rosbaud vier Schweizer Erstauffüh- 
rungen: Cing danses rituelles von Andre Jolivet; 
2. Klavierkonzert von Ernst Krenek (Solist: Alfred 
Baum); „Y su sangre va vienne cantando”, Musik für 
Flöte und kleines Orchester von Luigi Nono (Solist: 
Andre Jaunet); Sinfonie in einem Satz von Bernd 
Alois Zimmermann. 


Die 5. Sinfonie von Egon Wellesz wurde in Düssel- 
dorf uraufgeführt. . 


Die Internationale Gesellschaft für Neue Musik, Orts= 
gruppe Basel, veranstaltete drei Konzerte mit Kam= 
mermusikwerken von Arnold Schönberg. Auf den 
Programmen standen die vier Streichquartette, das 
Streichtrio, Das Buch der hängenden Gärten und Ode 
an Napoleon. Auf Einladung der Schweizerischen 
Musikforschenden Gesellschaft sprach H. H. Stucken= 
schmidt über Stil und Ästhetik Arnold Schönbergs in 
der Basler Universität. 


Die Montagabend-Konzerte der Southern California 
Chamber Music Society in Los Angeles enthalten 
auch in dieser Saison zahlreiche Erstaufführungen, 
u. a. Konzert für Klavier und Holzbläser-Quintett 
(Wallingford Riegger), Sonate für Flöte und Klavier 
(Camillo Togni), Canticle III für Tenor, Horn und 
Klavier (Benjamin- Britten), Capriccio für Cello und 
Kammerorchester (Ernst Krenek), Persephone (Igor 
Strawinsky), Fantasie für Klavier (Aaron Copland), 


‘ Sonate für Flöte, Oboe, Cello und Cembalo (Elliot 


Carter), drei Chöre „Dreimal tausend Jahre“, „Unent= 
rinnbar“ und „Du sollst nicht, du mußt“ (Arnold 


Schönberg), Fünf Lieder für Bariton und 9 Instru= 
mente (Luigi Dallapiccola). 

„Realisationen“”, Werk für Klavier, Holz=, Blech=, 
Schlag= und Streichinstrumente 1957 von Hans Otte 
wurden im 4. Sinfoniekonzert des Württembergischen 
Staatsorchesters unter Ferdinand Leitner uraufgeführt. 
Den Solopart spielte der in Breslau geborene und 
jetzt in Stuttgart lebende Komponist, ein Schüler von 
Walter Gieseking, Paul Hindemith und Johann Nepo= 
muk David. 


Rundfunk 


Die finnische Erstaufführung des Violinkonzerts von 
Arnold Schönberg fand in einem öffentlichen Konzert 
des Radio-Sinfonie-Orcsesters Helsinki statt. Solist 
war der junge deutsche Geiger Wolfgang Marschner. 
Die Rundfunkanstalten der Bundesrepublik Deutsch= 
land führen ihren 7. Internationalen Musikwettbewerb 
vom 5. bis 16. September in München durch. Alle An= 
fragen werden an das Sekretariat „Internationaler 
Musikwettbewerb” erbeten: Hauptabteilung Musik 
des Bayerischen Rundfunks, München 2, Rundfunk= 
platz ı. 

Der Leiter der Musikabteilung von Radio Bremen, 
Siegfried Goslich, wurde zum Musikdirektor der. Stadt 
Remscheid gewählt. 

Im April wird Darius Milhauds Oper „David“ zum 
erstenmal in Paris zu hören sein, und zwar in einem 
öffentlichen Konzert der Radiodiffusion-Television 
Frangaise. 

„Tage zeitgenössischer Musik“ veranstaltet der Süd= 
deutsche Rundfunk vom 21. bis 23. März in der Villa 
Berg, Stuttgart. Uraufgeführt werden: Fünf Orchester= 
stücke aus der Oper „Magog“ (Hans Ulrich Engel- 
mann); „Sinfonisches Spiel II“, Konzert für Klavier, 
Violine und Violoncello mit Orchester (Helmut De- 
gen); Orchesterzwischenspiele und Ekloge der Mutter 
aus „Bluthochzeit“, Konzertfassung (Wolfgang Fort= 
ner); 2. Streichquartett (Paul Groß); „folie et sens“, 
5 strukturelle Spiele für Klavier, Violine und Violon= 
cello (Hans Otte); „Das Feuer — das Freimacht“, 
olympische Hymne für Solotenor, gemischten Chor 
und acht Instrumente (Erhard Karkoschka). Die künst= 
lerische Gesamtleitung hat Hans Müller-Kray, der 
auch die beiden Orchesterkonzerte dirigiert. H. H. 
Stuckenschmidt wurde eingeladen, einen Vortrag über 
„Folkloristische Möglichkeiten in Neuer Musik” zu 
halten. 

Werner Egks Oper „Der Revisor“ in der Aufnahme 
der Schwetzinger Festspiele 1957 wurde vom Dritten 
Programm der BBC, London, gesendet. 

Im Westdeutschen Rundfunk wird Frank Pelleg neue 
israelische Kompositionen für Cembalo uraufführen, 
u. a. „Suite variable“ von Herbert Brün und „Impres= 
sions d’un choral“ von Jizchak Sidi. 

Das Musikalische Studio des Senders Freies Berlin 
behandelte im ersten Vierteljahr u. a. folgende The= 
men: Nichts Neues in der Neuen Musik? (Peter Gra= 
denwitz); Carl Orff (Andreas Liess); Caracas und 
Buenos Aires — Zentren der zeitgenössischen Musik 
in Südamerika (Helmut Schmidt=Hagen); Darius 
Milhaud (Everett Helm); Schlager in der Kirche (Hell= 
mut Kotschenreuther); Webern und die junge Gene= 
ration (Wolfgang Steinecke); Das Unbehagen in der 
Musikwissenschaft (Diskussion zwischen Alphons 
Silbermann und Siegfried Borris). 

Die neuen Dialoge: Igor Strawinsky — Robert Craft, 
die als Leitartikel in unserem Februar-Heft erschienen 
sind, brachte der Südwestfunk in einem seiner Nacht= 
programme unter dem Titel „Igor Strawinsky ant= 
wortet“. 

Im großen Sendesaal des Kölner Funkhauses wird 
am 25. März neue elektronische Musik aus dem Studio 
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des Westdeutschen Rundfunks und dem Studio di 
Fonologia der RAI Milano zu hören sein: Incontri 
di fasce sonore (Franco Evangelisti); Essay (Gottfried 
Michael König); Artikulation (György Ligeti); Con= 
tinuo (Bruno Maderna); Scambi (Henri Pousseur). 
Zu gleicher Zeit finden zwei Konzerte des Kölner 
Rundfunk-Sinfonie-Orchesters mit zwei Uraufführun- 
gen statt: Gruppen für drei Orchester von Karlheinz 
Stockhausen und Fantasia concertante für Flöte und 
Streichorchester von Camillo Togni. 


Musikerziehung 


Die bisherige Akademie für Musik und Theater in 
Hannover erhielt den Status einer Musikhochschule. 


Die Hauptarbeitstagung des Instituts für Neue Musik 
und Musikerziehung findet vom 26. Mai bis ı. Juni in. 
Darmstadt statt. Drei Hauptvorträge sind angekün= 
digt: Gruppenberührung und Gruppenkonflikt in der 
Musik (Alphons Silbermann), Der Konflikt zwischen 
Kunst und Musikerziehung in unserer Zeit (Erich 
Doflein), Der Mensch unter den Bedingungen der 
technischen Welt (Joachim Bodamer). Ein Rundfunk= 
seminar läuft unter dem Titel „Die gezielte Sendung”. 
Die Opernschule der Kölner Musikhochschule gastiert 
mit Hermann Reutters „Brücke von San Luis Rey” 
und Boris Blachers „Elut“. 


Die 8. Werkwoche für Neue Musik, die das Robert= 
Schumann-Konservatorium der Stadt Düsseldorf vom 
23. Februar bis 1. März veranstaltete, war Igor Stra= 
winsky gewidmet. Vorträge hielten Heinrich Strobel, 
Helmut Kirchmeyer, Carl Winter und Franzpeter 
Goebels. 


Kunst und Künstler 


Von März bis Mai wird Paul Hindemith im Ausland 
mehrere Konzerte mit eigenen Werken dirigieren, 
und zwar in Turin, Rom, Mailand, Bern und Wien, 
wo die Uraufführung seines neuen Oktetts stattfindet. 


Die neue Symphonie op. 8 von Thomas. Christian 
David wurde in Lübeck angenommen. 


Werner Haentjes sprach über „Deutsche Musik im 
20. Jahrhundert” vor den Teilnehmern des Ausbil- 
dungslehrgangs für den höheren Dienst des Auswär= 
tigen Amtes in Bonn. 


Everett Helm wurde mit einer „Fellowship“ der Hun= 
tington Hartford Foundation in Kalifornien ausge- 
zeichnet, wo er drei Monate verbringen wird. Außer= 
dem wird er in den USA Vorträge über die moderne 
deutsche Musik halten. Kürzlich ist sein „Divertimento 
für Streichorchester” zum erstenmal in Amerika auf= 
geführt worden, und zwar vom Minneapolis Sym- 
phony Orchestra unter Antal Dorati. 


„Der gerettete Alkibiades” heißt die neue Oner von 
Fritz Stiedry, einem der ständigen Dirigenten der 
New York Metropolitan Opera Association. 


Verschiedenes 


Auf Anregung von Wolfgang Fortner sind in Freiburg 
Musica=viva=-Konzerte eingeführt worden. Die erste 
Veranstaltung bot Werke von Darius Milhaud, Anton 
Webern, Luciano Berio, Paul Hindemith und Igor 
Strawinsky. Das Südwestfunkorchester spielte unter 
der Leitung von Ernest Bour. 


Die Kongreßbibliothek in Washington (USA) hat die 
Erforschung der Haltbarkeit und Behandlung von 
Schallplatten und Tonbändern angeregt. Die von der 
Rockefeller-Stiftung getragenen Experimente werden 
im Laufe des nächsten Jahres abgeschlossen. 


Der Städtische Musikverein Gelsenkirchen feiert sein 
75jähriges Bestehen. Eines der beiden Jubiläums- 
konzerte bringt zwei moderne Chorwerke: „Canticum 
mysticum” von Hermann Schroeder und „Carmina 
burana“ von Carl Orff. 


Fünf amerikanische Musikkritiker haben kürzlich 
Zentren des deutschen Musiklebens besucht. Die Gäste 
waren Alfred Frankenstein (San Francisco), Albert 
L. Goldberg (Los Angeles), Raymond Kendall (Los 
Angeles), Alexander Fried (San Francisco) und Ha= 
rold Rogers (Boston). 


Unter dem Titel „Lamenti” hat Carl. Orff die drei 
Monteverdi=-Werke „Klage der Ariadne“, „Orpheus“ 
und „Tanz der Spröden“ neu zusammengefaßt. Die 
szenische Erstaufführung dieses Triptychons ist im 
Rahmen der diesjährigen Sowezinge: Festspiele vor- 
gesehen. 


Die Teldec (Telefunken-Decca) Schallplatten-GmbH. 
in Hamburg hat mit dem sowjetischen Außenhandels- 
institut in Moskau einen Exklusiv-Vertrag zur Aus= 
wertung russischer Tonbandaufnahmen für die 
deutsche Schallplattenproduktion abgeschlossen. - 


Vorlesungen über moderne Musik an deutsch- 
sprachigen Universitäten und wissenschaftlichen Hoch= 
schulen im Wintersemester 1957/58: Die französische 
Musik seit dem Tode Debussys (Basel/Mohr); Folk= 
lorismus in der modernen Musik (Technische Universi= 
tät, Berlin/Stuckenschmidt); Prinzipien der neueren 
Harmonik (Bern/Dikenmann=Balmer); Besprechung 
ausgewählter Musikwerke des 20. Jahrhunderts (Inns= 
bruck/Zingerle); Die Hauptströmungen der Musik seit 
1900 (München/Riezler); Schönbergs Streichquartette 
(Zürich/Hindemith). 


Das XXXII. Festival der Internationalen Gesellschaft 
für Neue Musik findet vom 9. bis 15. Juni in Straß- 
burg statt. Die internationale Jury hat folgende Werke 
ausgewählt: Kammermusik: 2. Streichquartett (Hans 
Erich Apostel/Österreich), 2. Streichquartett (Herbert 
Brun/Israel), Streichquartett (Valentino Bucchi/Italien), 
Klavierfantasie (Aaron Copland/USA), Alma re= 
demptoris mater (Peter Maxwell‘ Davies/England), 
Dialoge für 2 Geigen (John Exton/England), Klavier- 
trio (Artur Malawski/Polen), Variationen für Klavier- 
trio (YorisAki Matsudaira/Japan), Zeitmaße (Karl- 
heinz Stockhausen/Deutschland), Fantasia seria für 
Streichquartett (Flemming Weis/Dänemark). — Werke 
für Kammerorchester: Oratio Mechtildis (Klaus Hu= 
ber/Schweiz), Igre für Bariton und Kammerorchester 
(Milko Kelemen/Jugoslawien), Developpements rare- 
fiants für Gesang und Kammerorchester (Makoto 
MoroilJapan),Septett (PeterSchat/Holland), Konzert für 
Klarinette und Kammerorchester (Ralph Shapey/USA). 
— Orchesterwerke: Ouvertüre in drei Tempi (Niccolö 
Castiglioni/Italien), Klavierkonzert (Michel Ciry/ 
Frankreich), Concertino für 3 Trompeten und Strei- 
cher (Egil Hovland/Norwegen), Ritornell (Ingvar 
Lidholm/Schweden), Sieben Lieder nach Gedichten von 
Rene Char für Vokalquartett und Orchester (Jean= 
Louis Martinet/Erankreich), Prevariata (Einoiuhani 
Rautavaara/Finnland), Variationen über ein Thema 


von Kapralova (Milos Sokola/Tschechoslowakei), Sin 


fonie (Bernd Alois Zimmermann/Deutschland). 


Die Abbildung „Komposition 97/1923” von Wassily Kandinsky 
auf S. 83 ist mit Genehmigung des Agis=Verlages (Krefeld und 


Baden-Baden) der Zeitschrift Das Kunstwerk“, November/De= 


zember 1957, entnammen. 


Außer unserer Notenbeilage „Aus der Oper ',Der Revisor‘ von 

Werner Egk” liegt ein Prospekt des Verlages Bossey & Hawkes, 

Bonn, bei. Weiterhin sind diesem Heft Prospekte für die Johan= 

nes=Brahms=Festwoche in Hamburg und für das Bartök=Fest in 
+ Basel beigefügt. 


MELOS, Zeitschrift für neue Musik. Schriftleiter Dr. Heinrich Strobel. MELOS-Verlag, Mainz, Weihergarten 7. 
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Seltsame 
Rätsel 


mit fast gesetzmäßigem Ablauf 
gibt immer wieder die Verbreitung und 
deren Analyse bei der Frankfurter Allge- 
meinen Zeitung auf. 

Die Auflage steigt nun seit Jahren fast 
gleichmäßig an. Interessant dabei ist - und 
das ist wie ein rätselhaftes Gesetz - daß 
diese Streuung fast gleichmäßig in den 
gleichen Ländern mit der gleichen Prozent- 
zahl erfolgt. 

Die Bundesrepublik hat 54 Millionen Ein- 
wohner. Wenn man diese Zahl gleich 
100% setzt, ergeben sich die unten ange- 
gebenen Prozentzahlen. Daneben geben 
wir die Prozentanteile der Deutschland- 
ausgabe der Frankfurter Allgemeinen Zei- 
tung in den einzelnen Ländern bekannt. 
Selbstverständlich ist die Streuung einer 
Tages- und Wirtschaftszeitung, wie es die 
Frankfurter Allgemeine ist, in den indu- 
striereichen Ländern Baden-Württemberg, 
- Berlin, Bremen, Hamburg, Hessen, Nord- 
rhein-Westfalen, Rheinland-Pfalz und im 
Saarland stärker als in den vorwiegend 
' landwirtschaftlichen Gebieten. 


Bevölkerungs- Auflage- 
anteil in % anteil in % 


Baden-Württemberg 13,44 15,47 
Bayern 17,07 11,60 
Berlin 4,09 3,46 
Bremen 1,22 1,05 
Hamburg 3,33 2,56 
Hessen 8,56 14,98 
Niedersachsen 12,16 8,78 
Nordrhein-Westfalen 27,86 29,06 
Rheinland-Pfalz 6,18 8,08 
Saarland 1,87 3,67 
Schleswig-Holstein 4,22 1,29 


Aus diesem Vergleich geht klar hervor: Die Frankfurter Allgemeine 
Zeitung ist keine süddeutsche und auch keine nordwestdeutsche 
sondern im wahrsten Sinne des Wortes für die Gebildeten aller 


Stände eine Zeitung für Deutschland 


Stanfjurfer Allgemeine 


ZEITUNG FÜR DEUTSCHLAND 
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Wer interpretiert nene Musik? 


Jede Zeile dieser Anzeigentafel kostet bei sechsmaligem Erscheinen 
für das ganze Jahr DM 6,40 


KLAVIER 


Erika Frieser, Köln=Brück, Bruchfeld 8, Tel. 87 33 85 


Günter Louegk, München, Möhlstraße 30 


Doris Rothmund, Mannheim, K. 4, 20, Tel. 266 38 


Gotthold Heinz Weber, Reutlingen, 
Aispachstraße ı6, Tel. 72 08. 


ORGEL 


Eberhard Bonitz, Lingen (Ems), Schließfach 162, spielt 
Werke von David, Geiser und Hindemith 


Telefon 37 2647, Arbatsky (Passacaglia/Partita) / Krenek 
(Sonate) / H. W. Ludwig (Messe) / Milhaud (Preludes) / 


Herbert Schulze, Berlin=Spandau, Ev. Johannesstift, 
| Reda (Choralkonzert III) / Weyrauch (Sonate) 


VIOLINE 


Lothar Ritterhoff, Kiel, Feldstraße 115, Tel. 2 23 79. 
Violinkonzerte von Bartök, Hindemith (39), Bernd Alois 
Zimmermann 


GESANG 


Kammersängerin Sigrid Ekkehard, Staatsoper Berlin, 
singt: Schönberg, Alban Berg und Schostakowitsch. 


Milly Fikentscher=Willah, Konzert=Sopran, 
Kremerstraße 37, Tel. 2 4150 


Duisburg, 


Maria Vaghetti, Sopran, c/o Hürlimann, 
Zürich 2, Seestraße 104 


Dore Blindow, Alt, Bremen, „Friedehorst”, Tel. 75147 
Geistliche Konzerte von Burkhard, Micheelsen, Schwarz 


Eugen Klein, Baß-Bariton, Städt. Konservatorium Duis= 
burg. Tel. 4 04 66 Wanne«=Eickel 


Hans Kunz, Baß=Bariton, Solingen=Ohligs, Merscheider 
Straße 23, Tel. 14260. Lied — Ballade — Oratorium 


TANZ 


Jutta Ludewig, Mainz, Goethestraße 6. 
Kammertanzabende. Am Flügel: Volker Hoffmann. 


WER LIEFERT NEUE MUSIK? 


BOTE&BOCK 
Berlin-Charlottenburg 2, Hardenbergstraße ga 
Tel..Sammelnr. 32 24 24 


Donemus — Jac. Obredhtstraat 51, Amsterdam. 
Zeitgenössische niederländische Musik. Vertreter für 
Deutschland: Rud. Erdmann, Adolfsallee 34, Wiesbaden. 


Hofmeister — Das Fachgeschäft für gute Musik. 
Bielefeld, Obernstraße 15. 
Versand nach allen Plätzen 


LYRA=Musikhaus „am Kiepenkerl“, 
Münster i. Westf,, Spiekerhof 2. Kataloge gratis 


Pfeiffer-Musikhaus 
Heidelberg, Hauptstraße 85 
Versand in alle Welt 


Hans Riedel, Berlin W 15, Uhlandstraße 38 
Großes Lager internationaler Musik auf allen Gebieten 


Pri&re de vous referer toujours ä notre revue. 
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Liebhaberorchester sucht zu kaufen: 
ein Paar Maschinenpauken, gebraucht 
ein Fagott, gebraucht 


‘Ausführliche Angebote guterhaltener Instrumente mit 
Angabe des Fabrikats, Herstellungsjahr, technische Aus= 
rüstung und Preis sind zu richten an: 


Orchesterverein Solingen, Solingen, Restaur, Wasserturm 


DIRIGENT 
Pianist, Erfahrung in Konzert, Oper, Operette, Chor= 
leitung, Organisation und Aufbauarbeit. 


Eigenes Orchesternotenarchiv, umfangreiche Theater» und 
Musikmateriale, sucht entsprechenden Wirkungskreis. 
Angebote unter M 670 an den Verlag der Zeitschrift erb. 


DAS ORCHESTER DER STADT BOCHUM 
Leitung: GMD Franz=Paul Decker 


sucht sofort, spätestens zum ı. September 1958 


einen II. Posaunisten 


Vergütung nah TO.K I. 


In Konzert und Oper erfahrene erstklassige Musiker 
werden gebeten, ihre Bewerbung mit handgeschriebenem 
Lebenslauf, begl. Zeugnisabschriften und einem Lichtbild 
sofort dem 


PERSONALAMT DER STADTBOCHUM 


einzureichen, 


Am Städtischen Konservatorium der Musik 
in Nürnberg 


ist zu Beginn des Schuljahres (September 1958) 
die Stelle einer 


hauptamtlichen Lehrkraft für Klavier 
(Ausbildungsklasse) 


zu besetzen. 
Anstellung im Angestelltenverhältnis mit Bezahlung nach 
TO. A III (soweit nicht bereits Beamter). Übernahme in 
das Beamtenverhältnis bei Erfüllung der hierfür vor= 
geschriebenen Voraussetzungen möglich, 


Bewerbungen mit handgeschriebenem Lebenslauf, Ab= 

schriften sämtlicher Schul=, Prüfungs= und Stellenzeug= 

nisse sowie Angabe von Referenzen bis spätestens 
30. 4. 1958 erbeten an das 


PERSONALAMT DER STADT NÜRNBERG 


1000 SCHREIBMASCHINEN 


stehen abrufbereit in unseren Lägern. 
MIELE GÜNSTIGE GELEGENHEITEN 
1.leil neuwertig u. aus Retouren 

zu stark herabgesetzien Preisen 


Fördern Sie unseren Gratis-Katalog Nr. c890 
NOTHEL co einnchnennee 
Göttingen Essen | Hamburg 
Weender Str. 11 I Gemarkensir. 51 1 Steinstr. 5-7 


In Kürze erscheint: 


„die Reihe“ — Heft IV 
JUNGE KOMPONISTEN 


Das Heft enthält Beiträge über 


LUCIANO BERIO, PIERRE BOULEZ, HANS WERNER 
HENZE, GISELHER KLEBE, BRUNO MADERNA, 
BO NILSSON, LUIGI NONO, HENRI POUSSEUR, 
KARLHEINZ STOCKHAUSEN, BERND ALOIS 
ZIMMERMANN 


sowie einige allgemeine Aufsätze. 
Preis ca. DM 5,— 


Erhältlich in jeder Musikalienhandlung. 


DENSTERVEERRSS SF ATESSE DIT TION 


NEUERSCHEINUNG 


Helmut Degen 

Handbuch der Formenlehre 

Endlich einmal ein Buch, das die Fülle der Formen und 
Formungen unter geistigen Zusammenhängen begreift. 


Es gibt keine ähnliche, aus der Situation der Zeit 
heraus entwickelte Formenkunde. 


— auseiner ersten Besprechung 
400 Seiten Text - 300 Notenbeispiele » das bekannte 
Handbuchformat + Gzilw. DM 19,80 


GUSTAV BOSSE VERLAG - REGENSBURG 


JOH. NEP. DAVID 


SonatefürLautealleinop.31Nr.5 
EB 5781 - DM6,- 


BREITKOPF & HÄRTEL . WIESBADEN 


WANN? WER? WIE? wo? WAS? 
Ein Griff — ein Blick — eine Antwort ; 

aus Leitners Studienhelfern: 
Mayer: MUSIKGESCHICHTE von den Anfängen bis zur 

Gegenwart. 5,80 

Mayer: DIE MUSIK DES 20. JAHRHUNDERTS 5,80 
Unverbindlich zur Ansicht — Bei Nachbestellung kostenlos. 
LEITNER & CO. VERLAG (13a) WUNSIEDEL 


NEUE MUSIK IN NOTEN UND BÜCHERN 


HEIMO ERBSE 


op. 11 
Dialog für Klavier und Orchester 


Uraufführung am 24. Februar 1957 im Radio Wien 


Dirigent Franz Litschauer 


Solist Hans Bohnenstingl 


Taschenpartitur DM 10,— 


ED.BOTE& G.BOCK . BERLIN-WIESBADEN 


Soeben erschienen: 


ARNOLD SCHOENBERG 
Die formbildenden Tendenzen 


der Harmonie 


(Aus demEnglischen übertragen von Erwin Stein) 


200 Seiten mit 172 Notenbeispielen 
Ganzleinen DM 18,— 


BESCHORLESESOFLNE MAINZ 


wiedererschienen 


HEINRICH LEMACHER 


Missa in honorem $. Hildegardis, Werk 64 für 3 Ober- 
(oder Unter-) Stimmen a cappella 


MUSIKVERLAG KISTNER & SIEGEL & Co., LIPPSTADT 


PER NORGAARD (geb. 1933) 
op. 6 Sonate in einem Satz (1953/57) 


13 Minuten jüngste expressive Musik, ein neues 
Talent stellt sich vor. 


WILHELMIANA MUSIKVERLAG FRANKFURT/M. 


| ALTE GEIGE 
seltene Gelegenheit, preisgünstig zu verkaufen. 
| Angebote unter M 690 an den Verlag erbeten. 


| 
| 


Wer kennt meinen Bruder HANS SCHUBERT, 
geb. 19. 8. 1923 in Bremen, 1954 in Köln=Nippes wohn= 
haft gewesen, Für Nachrichten wäre ich dankbar. 
Frau Erika Biel, Gladbeck/Westf., Kleiststraße 17 


| *  ROBERT-SCHUMANN-KONSERVATORIUM DER STADT DÜSSELDORF 


Direktor: Prof. Dr. Joseph Neyses 


Meisters und Ausbildungsklassen für alle Instrumente, Gesang, Dirigieren und Komposition / Propädeutisches 
Seminar / Staatl. anerkanntes Seminar für Privatmusiklehrer / Kirchl, anerkanntes Seminar für Katholische 


AuskunftundAnmeldung:SekretariatDüsseldorf,Inselstraße 27, Ruf 446332 


| Kirchenmusik / Orchesterschule / Tonmeisterschule. | 


Please mention our review in writting to advertisers. 
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YANNIS XENAKIS 


Der griechische Komponist wurde 1921 geboren und lebt gegenwärtig in Paris. Er studierte zunächst in Griechen= 
land, dann bei Arthur Honegger, Darius Milhaud und Olivier Messiaen. Er hat viel in der Folklore seines 
Heimatlandes gearbeitet und sich in letzter Zeit mit den Problemen der seriellen Musik und deren Erweiterungen 
beschäftigt, wie sie sich unter den neuen, durch die elektro=akustischen Techniken entstandenen Perspektiven 
darboten, 
Xenakis kommt von der Architektur. Er absolvierte das Polytechnikum in Athen und war Mitarbeiter von 
Corbusier. Seine ebenfalls in Athen begonnenen musikalischen Studien setzte er dann in Paris bei Honegger, 
Milhaud und Messiaen fort. 


Les Metastassis 


für Orchester 


Besetzung-72,,2,,1,,02 3,.27:2.20, 91, str 


Uraufführung: Donaueschinger Musiktage 1955 - Musikalische Leitung: Hermann Scherchen 


Aus den „Metastassis” sind zwei Grundtatsachen ableitbar. Die erste ist das Prinzip der 
direkten Einwirkung auf die Sinne und die Phantasie des Hörers. Der Hörer muß gepackt und, 
ob er will oder nicht, in den Kreis der Töne gezogen werden, ohne daß er deswegen eine be= 
sondere Ausbildung brauchte. Die Klangmaterie der „Metastassis” mit ihren Ordnungen und 
Gegensätzlichkeiten soll also den Hörer zunächst unmittelbar ansprechen. Dann folgen die 
„Metastassis“ der Kombinatorik der zwölf Töne und der sechs temperierten Intervalle, die an 
bestimmte Zeitordnungen gebunden sind. Sie führen einen neuen Begriff von melodischer 
Linie ein. Unter dieser Linie ist eine Art Klangfülle von Tangentialglissandi zu verstehen. 
Durch die völlige Aufteilung der Glissandi auf die einzelnen Streichinstrumente schafft das 
Stück neue Tonräume und =felder von variabler Dichte und nutzt somit die Kontinuität des 
Klang-Spektrums aus. 


Pithoprakta 


(Aktion durch Wahrscheinlichkeit) 
für Orchester 


Besetzung: 2 Pos. — S. — 45 einz. Streicher 


Uraufführung: 8. 3. 1957 Musica Viva, München - Musikalische Leitung: Hermann Scherchen 


Gleichzeitig mit der Neuordnung des Tonbereichs durch die Zwölftonreihe und ihre vier 
Gestalten hatte Arnold Schoenberg die Musik von ebenso radikal umwerfende Klangprobleme 
gestellt, die mit den klassischen Gesetzen der Harmonie nicht zu lösen waren. Xenakis geht 
von der Auffassung aus, daß die Anwendung der linearen Polyphonie nach dem Muster der 
vergangenen Jahrhunderte die Zwölftontechnik bisher an einer „Totalauswertung” der ihr 
innewohnenden Klangmöglichkeiten gehindert habe. Mit der Einführung des, gleitenden” Tones 
glaubt er der Musik eine ihrer neuen inneren Struktur gemäße Klanggestalt, eine neue „Klang= 
plastik“ geben zu können. Die zeitliche Ordnung und die Farben dieser Klangplastik weist 
Xenakis durch die Anwendung der Wahrscheinlichkeitsrechnung als kompositorisch feste 
Größen gesetzlich bestimmbar nach. Die Bezeichnung „Pithoprakta”, zu deutsch „Aktion durch 
Wahrscheinlichkeit” für dieses Werk erfährt damit ihren Sinn. 


ARS VIVA VERLAG (HERMANN SCHERCHEN) G.M.B.H., MAINZ 


Al escribir a los anunciantes menciönese nuestro periödico. . 


| | ® 
ehemaliger Direktor der Musik-Hochschule 
Mainz 
Lektor für Musik an der Universität Edinburgh 


erhielt den diesjährigen österreichischen 
Staatspreis für Musik, 


Symphonie Nr. 2 op. 53 
Aufführungsdauver 47 Minuten 
2 (2. auch kl.Fl.). 2 (2. auch Eh.). 2 (2. auch Bkl.). 
2. - 3.2.3.0. - Pk. Schl. - Hfe. - Str. 
Aufführungsmaterial leihweise 


Symphonie Nr. 3 op. 62 


Aufführungsdauer 34 Minuten 
2. kl. Fl. 2.2.2. - 4.2.3.1. - Pk. Schl. - Str, 
Aufführungsmaterial leihweise 


Musik für Streichorchester op. 73 


Collegium Musicae Novae 33 
Aufführungsdauer 2] Minuten 
Partitur DM 10,— 
5 Streichstimmen . je DM 1,80 


Konzert in C für Klavier und Orchester op. 57 


Aufführungsdauer 34 Minuten 
Klav, solo - 2 (2. auch kl.Fl.). 2.2.2. - 2.2.1.0. - 
Pk. - Str. 
Solostimme mit unterlegtem Klavierauszug 
DM 2— 
Aufführungsmaterial leihweise 


Konzert für Violine u. kleines Orchester op. 39 
Aufführungsdauer 25 Minuten 
Viol. solo - 1.2.2.2. - 2.1.1.0. - Pk. - Str. 
Solostimme mit Klavierauszug DM 14,50 
Aufführungsmaterial leihweise 


Concerto für Violoncello u. Orchester op. 67 


| Aufführungsdauer 32 Minuten 
Vell. solo - 2.2.2.2. -.2.2.0.0. - Schl, (1) - Str. 
Aufführungsmaterial leihweise 


De profundis . 


Kantate 
nach deutschen Gedichten des 17. Jahrhunderts 
für Soli, Chor, Orchester und Orgel op. 50 
Dem Andenken der Zeit des 30jährig. Krieges, 
ihres Elends und ihrer Opfer 
Aufführungsdauer 83 Minuten 
2 (2. auch kl. Fl.). 2 (2. auch Eh.), 2.2 (2. auch 
Kfg.). - 4.3.3.1. - Pk. Schl. - Hfe. Org. - Soli: 
Sopr., Alt, Tenor, Baß - vierst. gem. Chor - Str. 
Aufführungsmaterial leihweise 


BREITKOPF & HARTEL- WIESBADEN 


Neue kirchenmusikalische 
Werke von 


HEINZ WERNER 
ZIMMERMANN 


Lobet, ihr Knechte des Herrn 


Introitus-Motette für 5 gem. Stimmen 
und Kontrabaß. 


Partitur DM 2,20, Kb.-Stimme DM —,30 


Uns ist ein Kind geboren 


Weihnachtsmotette für 5stg, gem. Chor 
und Kontrabaß. 


Partitur DM 2,20, Kb.-Stimme DM —,30 


Psalmkonzert 


für Baßbariton, 5stg. gem. Chor, Kna- 
benchor, 3 Trompeten, Vibraphon (oder 
Orgel) und Kontrabaß, 


In Vorbereitung (Mai) 


Geistliches Konzert 


Solokantate für Baßbariton und 
11 Jazzsolisten. 


Aufführungsmaterial leihweise (ab Juni) 


_ Orgelpsalmen 


Geschrieben zu W. Gotheins Bild- 
oratorium „Abraham”, 


DM 5,40 


VERLAG MERSEBURGER 
BERLIN-NIKOLASSEE 


Wir bitten, bei Anfragen und Bestellungen auf unsere Zeitschrift Bezug zu nehmen. 


In zwei Jahresserien liegen he 11 Pant mit 19 Koihppekiinen vor. 
Hiervon erschienen die folgenden 12 Werke i im A 


"i 


B. SCHOTIS SOuN MA NZ 


” 


Arte Gene | | WOLFGANG FORTNER 


\ Mouvements für Klavier und Ode (4934) 
WERNER EGK "Carl Seemann / Hans Schmidt=Isserstedt 


Französische Suite nach Rameau für Orchester (1949) Orchester des Norddeutschen Rundfunks 
RIAS=Symphonie-Orchester, Berlin IR Studien-Partitur Edition 4554 / Dtsch. Gram, Bi = 605 ı2 
Ferenc Fricsay Kr BE N es 


Studien-Partitur Edition 4074 [| Dtsch. Gram. 33 = 18402 LPM SER RR N d 
HARALD GENZMER an ee EN 
\ EEE | 3 Konzert für Flöte und Orchester Go DE 
WERNER EGK NN ' Gustav Scheck / Gustav König 
„La Tentation de St. Antoine” Berliner Philharmoniker e a 
für Mezzosopran und Streichquartett Studien-Partitur Edition 4571 | Disc. Gram, 33 Bi ir 


Lilian Benningsen, Koeckert-Quartett 


Studien-Partitur Edition 4559 / Disch. Gram. 35 = 18401 LM e = . rn b 
HANS WERNER HENZE ar a N 


Fünf neapolitanische Lieder ur Bariton und ef 


KARL AMADEUS HARTMANN = Orchester (1956) o 
Sechste Symphonie für Orchester (1953) A Dietrich Fischer= Dieskau / Richard, Kraus 
RLAS=Symphonie=Orchester, Berlin Berliner Philharmoniker DR iR 


Ferenc Fricsay hi Kamen Studien-Partitur Eäition #70 I Pisa, Gram 
Studien-Partitur Edition 4419 / Dtsch. Gram, 33 = 16401 LP u 5 


KARL HÖLLER 


BET 3 BR Sweelinck-Variationen. für Orchester op. 56 os) : 
Trio für Violine, Viola und Violoncello op. 48 (1949) Eugen Jochum 


Kehr-Trio Orchester des Bayrischen Rundfunks. 
Studien-Partitur Edition 4401 / Disch. Gram. 33 =. 18405 LM Studien-Partitur Edition Boa ! Disch. Sram. 3 : 


’ 


Musik zum Gedächtnis der Einsamen 
für Streichquartett (1952) 
Hamann=Quartett 


Studien-Partitur Edition 4418 / Dtsch, Gram, 33 = 18403 LPM 


Zweite Serie i ER 


WOLFGANG FORTNER x 


„Ihe Creation” für Singstimme u. Orchester (1955) 
Dietrich Fischer-Dieskau [| Hans SchmidtsIsserstedt 
L Orchester. des Norddeutschen Rundfunks 


; Studien-Partitur Edition 4572 / ‚Disch. Gram. 335 = 605 1P 


